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Das We Dare 'M ist Basels no.] Fanzine (temporär im Exil) und wird unterstützt von: Trojan Records, UNO, Courage 
Directors Bitter, Muttenzerkurve Basel, Haribo Goldbären, Bunny Lees Rock Steady, Economist Intelligence Unit, 
Schweizerische Bundesbahnen, Aldi, Calvin & Hobbes, Paul & Shark, Mom & Dad, WI-3158, Denner Lager, die tägliche 
Ration Ritalin, Gaylads, Sony Vaio, Mladen Petric, Rugby Football Club Basel, Tätowierungen von Amy Winehouse, 
Bettye LaVette, Stax Records, Burton Snowboardgear, Omega Speedmaster Professional, Tampax, Blaues Kreuz, District, 
antistatische Carbon-Plattenbürsten, Bill & Melinda Gates Foundation, Mr Pickwick's English Pubs, Steine-Grill, Tighten 
Up Volumes 1-3, Basler Hosenträger Gang, Deep Soul, Deep-Fried Mars Bars, Skin Deep, John King, Kommando Nord- 
stern, Alkohol im Allgemeinen, Sherlock Holmes, Partisans, Theaterblut, Alkohol im Besonderen, zwei Techniks SL-1210 
MK2, www.joggeli.ch, Leib & Seele Tattoo in Dorsten, Winston Wright, Liechtensteinische Stiftungsaufsicht, alle Mods 
sind schwul, Caffrey's Irish Ale, Cock Sparrer, cheap sex (ohne Vorspiel), Goldwax Studios, EA Sports, Pirate Adhesive 
Bandages, Stone Island ("...in fact any fucking island''), No Future Records, James Carr, Tony Soprano, Elvis Presley, 
Geheimbund der Kampfmönche Myanmars, Partisans, Indiepunk Record Shop in Lörrach, Quartierverein Gundeli-Süd, 
United Deejays Against Styrene Singles, Ghetto-Reggae aus L.A., Otis Redding Memorial Fund, Mottenkugeln, Ameisen- 


büren, Arktische Affen, Amnesty International, Michwirtschaft, vereinigte Pharma- & Vinylindustrien, Eero Aarnio. 


Cheerio werte Leserschaft. Here we go again! Nachdem ich mich 
üusserst ausgiebig auf den Lorbeeren der siebten Nummer aus- 
geruht habe, wird es Zeit für die überraschende Rückkehr unter 
die Lebenden. Ein Zeitraum von ziemlich genau drei Jahren seit 
Erscheinen der letzten Ausgabe schlägt selbst die bisherigen 
redaktionsinternen Rekorde um Lüngen. Und einmal mehr wird 
an dieser Stelle das Versprechen formuliert, dass es diesmal bis 
zur nächsten Nummer nicht mehr so lange dauern soll. Glaubt 
zurecht keine Sau. Aber hey, es besteht Hoffnung (auch wenn 
ich kein Geld drauf verwetten würde). Einige Seiten stehen 
schon - zumindest vor dem geistigen Auge... 
kompetente Schreibverstürkung angekündigt. Wir sind ge- 
spannt. Ich am allermeisten. Doch warum schon in die Zukunft 
schweifen, wenn uns doch die Gegenwart mit all Ihren Verlo- 
ckungen so hilflos zu Füssen liegt? In diesem Sinne: Erst mal 


viel Spass mit diesem Teil! raph 


5) 


- und es hat sich 


Top 10 Lektionen zum Überleben einer Zombieattacke 
I) Organisiere Dich bevor Sie auferstehen! 

2) Sie kennen keine Angst — 
3) Gebrauche Deinen Kopf: hau den Ihren ab! 

4) Klingen müssen niemals nachgeladen werden 
Idealer Schutz: enge Kleidung, kurze Haare 

6) Nimm die Treppe, dann zerstöre sie hinter Dir! 
7) Raus aus dem Auto, rauf aufs Fahrrad! 


8) Bleib in Bewegung, bleib in Deckung, bleib leise, 
bleib auf der Hut! 


9) Kein Ort ist Sicher, nur sicherer 


10) Der Zombie mag weg sein, aber die Bedrohung bleibt 


warum solltest Du? 


Und, ach ja, keinesfalls zu vergessen: das We Dare macht erste tapsende Schritte in den 
Cyberspace. Wobei die Umsetzung wie üblich nicht mit den hochtrabenden Plänen Schritt 


zu halten vermag. Jetzt wo ich hier die letzten Zeilen tippe, steht noch gar nichts, aber 
wenn Ihr dies lest, sollten unter www.wedare.ch erste Inhalte zu finden sein. Dies 
dank freundlicher Unterstützung unserer Technikexpertin Reb Restless, der hiermit mein 
(und Euer) Dank gebührt. In erster Linie sind Podcasts geplant, die den Soundtrack zum 
Inhalt dieses Fanzines liefern sollen. Grossartiger Sound, fachmännisch kommentiert von 


We Dare HQ 
Eichbühlstrasse 61 
CH-8004 Zürich 

Tel. 0041/(0)44 401 1969 
raph@wedare.ch 


der kompetenten We Dare-Fachabteilung für multimediale Unterhaltung. Check it out! 


Nett gemeinter Hinweis an alle Labels: Wenn Ihr nicht das angenehme Gefühl habt, überaus cool, saugut und extrem 
DIY zu sein sowie über einen verdammt heissen Draht zur Redaktion zu verfügen, dann gebt euch nicht der Illusion hin, 
wir würden unsere wertvolle Zeit damit verschwenden, uns euer Reviewmaterial anzuhören. Wird ungehört gekübelt. 


at 


DUpiV LeWS 


Caroloregians/Moon Invaders — Split 
7" —Rude Attack 


Vierter Streich in dieser einzigartigen Split- 
7"-Reihe aus Luzern. Einzigartig insbeson- 
dere durch die liebe- und kunstvolle Aufma- 
chung, die ihresgleichen sucht. Und nirgends 
finden wird! Eine wahre Augenweide; limitiert 
auf 500 handnummerierte Singles. Nach dem 
die Rude Attack-Crew schon mit der dritten 
Split und dem Beitrag der Kitchenettes auf 
musikalisches Gold gestossen ist, doppelt sie 


hier derb nach: Einerseits bieten die Carolo- 
regians mit Robbery eines ihrer orgellastigen 
Neo-Skin-Reggae-Instrumentale, die ganz 
gut reinlaufen, doch der wahre Knüller folgt 
auf der anderen Seite: die Moon Invaders 
verblüffen und begeistern mich mit einem 
FI Ska-Stück, das direkt und ohne Um- 
schweife von ner Blues Busters Platte geklaut 
sein könnte. Da wo fast alle modernen Trad.- 
Skabands scheitern, nämlich beim Gesang, da 
liegt die Stärke der Invaders. Noch nie so was 


- Authentisches gehört! Und der Gitarrist hat 


seine Hausaufgaben ebenfalls gemacht und 
zuhause fleissig R'n'B gehört. Kanone! (raph) 


Evil Conduct — Never Let You Down 


7" — Randale Records 


Dieses Teil hier bei den "last minute reviews’ 
reinzuwürgen ist etwas peinlich. Das Kleinod 
sollte nämlich die Wartezeit bis zur nächsten 


Platte der Holländer verkürzen. Und die ist 
inzwischen natürlich längst schon erschienen. 
Was soll ich also noch schreiben? Über Evil 
Conduct (in einschlägigen Kreisen auch als 
holländische Last Resort betitelt) brauche ich 
wohl kaum viele Worte zu verlieren. Eine der 
wenigen Oil-Bands, die man uneingeschrünkt 
ernst nehmen kann. Spielen den simplen, 
straighten Oil in der Tradition der alten eng- 
lischen Vorbilder, haben dabei aber trotzdem 
ihren ganz eigenen Sound entwickelt (Gitarre, 
Gesang). Vom ersten Ton an weisst du sofort 
was Sache ist. Hier gibt's drei Songs, wobei 
— dies als leiser Kritikpunkt — eine Neuauf- 
nahme das alten Nowhere To Go nach wie 
vor am besten einführt. Der etwas simpel 
gestrickte Titeltrack füllt da deutlich ab. 
Was solls: streng limitiertes Sammlerstück, 


"das nur noch schwer erhältlich sein dürfte. 


Freaks halten sich besser mal ran, dem Rest 
empfehle ich die neue Platte. (raph) 


THE 


(NORTHERN) 


SOUL 


OF 


J+AMAEER 


Wie schon den letzten Ausgaben, wurde auch diesem Heft wieder ein schlauer Themenschwerpunkt verpasst. 


Diesmal geht's um Jamaikanischen Soul. Vornehmlich ist damit klassischer 60's-Soul gemeint, andererseits wird 


aber auch ein Blick auf die Verstrickungen zu dessen jamaikanischem Pendant geworfen, dem Rock Steady. Womit 


wir, aus Sicht des traditionell angehauchten Skinheads erfreulich, lässig zwei Fliegen mit einem Streich erlegen; 


die eher punkrockangehauchte Leserschaft allerdings, die wird sich dafür wohl gleich doppelt langweilen. 


Sorry for you. 


U.S. Soul in Jamaika Der immense Einfluss nordamerika- 
nischer Musik auf die Entwicklung von Musikindustrie und 
musikalischer Identität Jamaikas ist mehr als offensichtlich. 
Den meisten Lesern wird hinlänglich bekannt sein, dass sich 
Ska Ende der Sechzigerjahre aus amerikanischem Rhythm 
& Blues und Doo Wop entwickelte, sich — Offbeat sei Dank 
— von diesen Stilen bald erfolgreich emanzipierte und als 
erste (non-folkloristische) echt einheimische Musikform eu- 
phorisch begrüsst wurde. Sozusagen als Soundtrack zur 1962 
von Grossbritannien erlangten Unabhängigkeit trug Ska viel 
zur nationalen Identitätsfindung und -stiftung bei. Drei, vier 
Jahre später jedoch war die grosse Begeisterung abgeklun- 
gen und viele Soundsystembesucher hatten den treibenden 
Ska-Beat langsam über. Ausschlaggebend waren dafür, der 
wohlbekannten Legende nach, einerseits der überaus heisse 


Sommer von 1966 sowie die ausufernde Gewalttätigkeit der 
Rude Boys in den Dancehalls. Also musste ein im wahrsten 
Sinne des Wortes coolerer Beat her. Sowohl zur Entlastung 
überbeanspruchter Tanzbeine als auch zur Gemütskühlung 
jugendlicher Hitzköpfe. 

Vielleicht war es aber auch einfach nur die nun wirklich nicht 
ganz zu leugnende Eintönigkeit des Ska, die die Jamaikaner 
auf der Suche nach neuer musikalischer Inspiration wieder 
über den grossen Teich schielen liess. Und da, in den USA, 
stand in grossen Lettern ein mächtiges $- O- U -L über 
die gesamte Breite der Landkarte gepinselt. Von Memphis, 
Tennessee im Süden bis Detroit, Michigan im Norden war eine 
grosse Soulmania ausgebrochen. Schuld daran hatte in erster 
Linie das Detroiter Motown Label, das in den Sechzigern 
unglaubliche Erfolge feierte. 


Der Funke zündete denn auch heftig in Jamaika. Derrick Harriot berichtet: "Nicht 7" 
grad zu Beginn der Sechzigerjahre, aber kurz nach der Unabhängigkeit, so '63 4 
oder '64 kam viel dieser neuen amerikanischen Soulmusik nach Jamaika. Das 
war's eigentlich, was den Ska schlussendlich wirklich ablöste. Soul war beiden = 
Leuten dermassen populär, dass die Soundsystems sich damit konkurrierten, 
wie sie es zuvor mit dem R&B getan hatten — Singles wurden aus den U.S.A. im- 
portiert und die Exklusivität dieser Scheiben wurde ebenso eifersüchtig 
bewacht wie dazumal. (...) Diese neue Soulmusik — natürlich mit ug 
dem ganzen Motown-Ding auch — hatte einen riesigen Ein- 4 
fluss auf Jamaika. Bob Marley & die Wailers klangen wie _ r 
Curtis Mayfıeld & die Impressions, Jimmy Cliff klang 4 
wie Otis Redding und Ken Boothe wie Clarence Car- _ 
ter. Jeder spielte plötzlich Coverversionen. % 
Und es funktionierte. Das war alles eher so 
balladenmässig, so in Richtung Lovers 
Rock und das Publikum war total ; 
wild darauf." i 
Die heftige Liebe zu norda- 
merikaniscer' Soulmusik 
zeigte sich nicht nur in den 
Dancehalls. Auch in 

den heimischen _ 4 
Plattensammlun- * 5 4 
gen tummelten %w . 
sich schwarze Scheibchen aus den 
Schmieden von King, Chess, Stax, Atlantic, 
Motown und Konsorten. Diese wurden entweder 
(genau wie das in den Fünfzigerjahren schon mit 
dem klassischen R&B der Fall gewesen war) von den 
temporär auf amerikanischen Zuckerrohrplantagen 
schuftenden Saisoniers importiert, oder über Lizenz- 
deals direkt in der Karibik gepresst. Wem die Kohle zum 
Plattenkauf fehlte, der tröstete sich mit den Radioprogram- 
men von Sendern aus Florida und New Orleans, die auch in 
Jamaika noch empfangen werden konnten. Gute Möglichkeit, 
sich zuverlässig mit ner heftigen Dosis neuesten Souls zu ver- 
sorgen. Oder warum nicht mal zum Konzert? Kingston erlebte 


Zi _[.---" ı 
ausverkaufte Shows von Aretha Franklin, Ray Charles, Otis | | MER Thema: \ 
Redding oder Curtis Mayfıeld. gi? tion Of Favourite 
Dass Soul in Jamaika so gut ankam, lag einerseits daran, ASee ulstars 
dass — hervorgerufen durch ühnlich leidvolle Geschichte und ET nich ” 
soziale Situation — eine gewisse emotionale Identifikation (call . Blues a 30 
it: Seelenverwandschaft) zwischen Jamaikanern und ihren afroame- % Jackie a6 
rikanischen Soul Brothers und Sisters existierte. Zweites verbindendes m 7 ___.... 
Element waren die musikalischen Einfüsse: Soul und Ska sinus EA __----- 


gleiche Fundament gezimmert: Volle Kanne R&B und Go-Go-Gospel. (Wer 
letzteres nicht glauben mag, der höre sich mal Meister Toots mit seinen 
Maytals an und schweige. Auch wenn zugegebenermassen Monkey Man 
diesbezüglich nicht unbedingt das beste Beispiel ist...) 


Soulful Rock Steady Aus heutiger Sicht ist eigentlich recht 
witzig, dass Soul in Jamaika eben auch deshalb willkommen 
geheissen worden ist, um Tempo aus den Dancehalls zu neh- 
men. Bei unseren Reggae-Soul-Nightern ist es ja eher umge- 
kehrt. Die grossen Tanzakrobaten schaukeln bei Reggae/Skau 
gelangweilt vor sich hin, quengeln zwischen den Songs 
flehentlich nach Northern Soul und erwachen erst dann, wenn 
dieser endlich gespielt wird zu wirklichem Leben, gleiten wie 
die Derwische raumgreifend und in komplizierter Schrittfolge 
über die Tanzflächen. (Na Soulie, dein Talkum schon gestreut?) 
In Jamaika sollte es genau andersherum sein. Da waren defı- 
nitiv nicht die Uptempo-Stomper "in demand" und einen gu- 
ten Teil dessen, wonach die Leute damals schrieen, würde der 
klassische Soulhead von heute mit einem gequält in Richtung 
DJ-Pult gehauchten "boooring" quitieren. 

Diese eher mainstreamige, ruhige Herangehensweise an den 
Soul zeigte sich letztendlich auch in dem, was man in Jamaika 
aus den neuen Einflüssen fabrizierte. Denn mal ganz ehrlich: 
die Jamaikaner wären sich selbst ja untreu geworden, hätten 
sie sich nicht schnellstens wieder ihrer eigenen Wurzeln 
besonnen und die neue Inspirationsquelle Soul mit ihrem 
"home-grown" Sound vermixt: Resultat dieser Fusion ist be- 
kanntlich der relaxte Rock Steady-Beat. Exemplarisch dafür 
einer der Titel erster Stunde: Take it Easy von Hopteon Lewis. 
Nomen est omen, wie wir alten Lateiner zu sagen pflegen. 
Neben solchen Eigenkompositionen wurden nun unzählige 
amerikanische Soulhits geklaut und zu waschechtem Rock 
Steady ü la jamaicaine umgebaut. Nun bin ich was Soul 
betrifft wahrlich kein Einstein. Und so basieren sicherlich x 


grandiose Reggae und Rock Steady Songs von denen ich es 
niemals anhnen würde auf u.s.-amerikanischen Soul-/R&B- 
Originalen. Aber einige Knaller kann ich (eher zufällig) 
doch benennen. Und zwar gehören da auch ein paar 
meiner absoluten Lieblingstitel dazu. Und von denen 
hütte ich das teilweise nie gedacht! So zum Beispiel 
der Rock Steady Shocker schlechthin: Derrick Harri- 
otts Do / Worry stammt ursprünglich von den Tams, 
ist jedoch tausendmal besser als das Originial. Aber 
auch in Duke Reids Treasure Isle Studios hat man 
sich in allerbester Piratenmanier schamlos aus 
der amerikanischen Soulschatzkiste bedient: Phyllis 
Dillons Songs sind praktisch alle gecovert, genauso 
wie die grossen Überhits der Techniques wie You Don't 
Care, Queen Majesty und / Wish It Would Rain. Oder Mercy, 
Mercy der Paragons, oder Eric Morris’ /f / Didn’t Love You, 
oder Midnight Hour und Break Your Heart von den Silverto- 
nes, oder ... Ebenso endlose Listen gübe es für Dodds Studio 
One Produktionen oder den Stoff aus Bunny Lees Küche. 
Und dass Prince Buster sich nicht nur bei den Beatles gerne 
bedient hat, dafür sprechen — unter anderen — Tunes wie 
Sharing You, Closer Together, Dark End Of The Street, Sheperd 
Beng, Kings Of Old oder Quiet Place (siehe zu letzterem den 
entsprechenden Artikel weit hinten im Heft). Ehrlich gesagt 
bezweifle ich langsam, ob der werte Herr Buster überhaupt 
je einen Song selber geschrieben hat... Aber bevor ich mich 
hier in ewigen Aufzühlungen verliere: Einige Topversions auf 
der übernächsten Seite. 

Wenn man sich ansieht, wer die meisten Originalvorlagen 
lieferte, dann steht Curtis Mayfield mit seinen Impressions 
an erster Stelle. Ich finde dessen Werk zwar eher etwas 
schnarchnasig, doch scheinen nicht nur Reid und Dodd son- 
dern vor allem auch Bunny Lee grosse Fans gewesen zu sein. 
Für Lee-Produktionen seien hier Pat Kellys grandioses Little 
Boy Blue, Right On Time der Sensations oder Gypsy Woman 
der Uniques exemplarisch aufgezählt. In früheren Jahren 
gab es auf Trojan glaube ich sogar mal ein ganzes Album mit 
Coverversionen von Curtis Mayfıeld Songs. 

Aber Mayfıeld war bei weitem nicht der einzige, dessen 
Kompositionen dankbar aufgegriffen wurden. Don't forget 
Motown Records of course. So gab es auf Trojan glaube ich 
auch mal ein Album mit dem Titel "Versions Like Rain", das 
nur Coverversionen des Temtations Hits / Wish /t Would Rain 
beinhaltete. Dafür, dass dieses nicht mehr erhältlich ist, 
entschädigt Trojan mit einem "Motor City Reggae" Box Set, 
siehe Review nebenan. 


Doch nun endgültig weg von den Coversongs und als gros- 
se Randnotiz noch zu einer anderen Entwicklung, die wir 


ebenfalls der jamaikanischen Entdeckung der Soulmusik 
zu verdanken haben: Dem massierten Aufkommen der Vo- 
cal-Groups, die sich nun nach u.s.-amerikanischem Vorbild 
von Temptations, Four Tops und eben auch der Impressions 
zusammentaten. Auf eine erste Welle mit Gründungsjahr 
1964 (Gaylads, mit Chef B.B. Seaton, Paragons mit John Holt) 
und 1965 (z.B. Wailers mit ühh ... wer war da noch gleich der 
Chef? Liegt mir auf der Zunge...), die noch die auslaufende 
Ska-Area erlebte und der jener tighte Beat noch nicht die vol- 
len Entfaltungsmöglichkeiten gelassen hatte, folgte 1966/67 
eine new Breed, die stark vom U.S.-Soul beeinflusst war und 
diesem — wie oben teils aufgezeigt — mittels Coverversionen 
auch ausgiebig huldigte. Exemplarisch seien genannt: die 
Techniques (mit Pat Kelly), die Uniques (Slim Smith), die 
Tennors (George Murphy und Jackie Bernard), die Heptones 
(Leroy Sibbles), Sensations (Cornell Campbell) und natürlich 
die genialen Three Tops (mit Dion Cameron; na, wer stand 
bei der Namensgebung dieser Gruppe wohl Pate?), die 
ihre Rock Steady-Meisterwerke zeitweilig sogar als Soul 
Tops einsagen. 
Notiz zur Notiz am Rande: Ironischerweise haben die 
Maytals (das Urgestein mit Baujahr 1963) angeführt vom 
oben schon kurz erwähnten Toots Hibbert, dem soulfulsten 
aller jamaikanischen Sänger, die ganze Rock Steady-Periode 
verpasst. Denn der bedauernswerte Tootsiboy führte aus- 


V.A. - Motor City Reggae 
3CD-Box Set — Trojan Records 
Der Name dies Box Sets ve 
Hitsville U.S.A. AKA Detroit. 


Yov. Im Gegenzug gibt's 


ber— vor allem aus späteren Jahren — einige 
hören; die beiden Grossmeister 


ferday — oh mein Gott, was für 
It Take) seien hier exemplarisch 
Sünde bezichtigt. Ganz allgemei 
Sets etwas im Seventies-Grooy 
Black (eigentlich die Twinkle B 


gerechnet in jenen Jahren seine legendüre Nummer 54-46 
hinter den Mauern von Kingstons Jailhouse spazieren ... 

Und wenn ich schon dabei bin... noch eine letzte (ehrlich!) 
halbernste Anmerkung zu den Vocalgroups im Allgemeinen: 
Interessanterweise buken (buken? backten? Wo zur Hölle ist 
mein Dix...) die Jamaikaner in dieser Beziehung kleinere 
Brötchen als es ein paar hundert Kilometer weiter westlich 
üblich gewesen ist. Während die Amis, insbesondere in Mo- 
town, gerne mal vier oder mehr Sänger ins Rennen schickten, 
schien auf der Insel die Obergrenze bei drei Shoutern zu lie- 
gen. (Alle oben genannten Gruppen sind Trios). 
Kann es sein, dass dies an den miesen Gagen 


lag, die hier bezahlt wurden und 
die nicht ausreichten, um mehr als 
drei leere Mügen halbwegs 


zu füllen? 
I don't know. 


FAVE VERSI oNS 


Jefy (Rudeattack), in no particular order 
Derrick Harriott — Reach Out I'Il Be There 
(orig.: Four Tops) 
Derrick Harriott & Uniques — Been So Long 
(orig.: Pastels) 
Jackie Opel — You Send Me 
(orig.: Sam Cooke) 
Ken Boothe — Moving Away 
(orig.: Kenny Lynch) 
Noel Brown — Man's Temptation 
(orig.: Gene Chandler) 
Paragons — Left With A Broken Heart 
(orig.: Four Tops) 
Prince Buster — All My Loving 
(orig.: Beatles — wo zur Hölle, Mr. Jefy, ist hier der Soul?) 
Raving Ravers — Rock, Rock And Cry 
(orig.: Clyde McPhatter) 
Uniques — Secretly 
(orig.: Jimmy F. Rodgers) 
Val Bennett — Baby Baby 


(orig.: Ruth Brown als 5-10-15 Hours) 


Raph (The Tough), in particular order 
Derrick Harriot — Do I Worry 
(orig.: Tams mit miesem Original...) 
Maytones — Loving Reggae 
(orig.: Jackie Edwards — My Love & |) 
Audrey Hall — You'll Loose A Good Thing 
(orig.: Barbara Lynn) 
Soul Tops — Good Things (Come To Those Who Wait) 
(orig.: Chuck Jackson) 
Winston Francis — Chain Gang 
(orig.: Sam Cooke) 
Glen Adams — Hey There Lonely Girl 
(orig.: Ruby & Romantics) 
Winston Wright — Hang em' High 
(orig.: Booker T. & MGs) 
Joya Landis — Angel Of The Morning 
(Shaggy... oder doch Merrilee Rush & Turnabouts?) 
Dawn Penn —No No No 
(orig.(?): Jerry Ganey — You Don't Love Me) 
Phyllis Dillon — One Life To Live 
(orig.: Sheila Anthony — Livin' In Love) 


Jamaican Soul... Nun war es natürlich auch so, dass sich, re- 
lativ selten zwar, aber doch hin und wieder, der eine oder an- 
dere jumaikanische Artist und Producer versucht sah, selber 
Soul einzuspielen: Jeglichen Patois-Slang (möglichst) abge- 
stellt und den Off-Beat gegen einen gepflegten Four-Four (on 
the floor... .)-Backbeat eingetauscht, ist dem jamaikanischen 
Soul seine karibische Herkunft oft kaum mehr anzuhören. 
Versteht sich von selbst, dass der Sound ab und an ein Stück 
erdiger und dünner ist, als bei den Big Hits des Referenzlabel- 
Giganten Motown. Den Southern Soul Sound ü la Stax & Co. 
trafen die Jamaikaner in der Regel aber bestens. 

Werden wir mal konkreter und werfen einen Blick auf einige 
exemplarische Tunes. Die Jamaican Soul-Compilation "Work 
Your Soul (Vol.1)", die zum Abschluss des Artikels noch 
vorgestellt wird, wartet mit fünf Produktionen des Treasure 
Isle Labels auf: Phyllis Dillon darf sich mit Leave /t In The 
Hands Of Love und Make Me Yours an zwei Covern versuchen, 
Alton Ellis und die Three Tops singen ihre Rock Steady Hits 
Girl I've Got A Date respective Do /t Right nochmals als 
Soultunes ein und Tommy McCook & The Supersonics, die für 
all diese Stücke das Backing gemacht haben, liefern mit dem 
Titeltrack Work Your Soul zu guter Letzt ein hummermässiges 
Instrumental ab, von dem man mir noch beweisen muss, dass 
es nicht aus Memphis stammt und von Booker T. & The MGs 
eingespielt worden ist! Aus Sicht des unvoreingenommenen 
Soulliebhabers kannst du dafür die 
drei ersten Songs mehr 


trägt den Titel "Mr. Soul of 
Jan . Wirk ich kicken kann sein Stoff 


oder weniger rauchen. Sind zu lasch. Neben dem Instrumen- 
tal überzeugen einzig die Three Tops: deren Do /t Right knallt 
sozusagen sowohl als auch. 

Es ist wahrscheinlich, dass all diese Songs aus einer einzigen 
Session von anno 1967 stammen. Weil aber keiner der Tracks 
zu kommerziellem Erfolg fand, während gleichzeitig die 
Presswerke kaum mit dem Rausstampfen der so verdammt 
erfolgreichen Rock Steady-Hits nachkamen, muss es dem ge- 
schäftstüchtigen Treasure Isle Boss Duke Reid vorgekommen 
sein, als hätte er einen Tag Studiozeit verschwendet. Und so 
hat er das Experiment mit der Soulmusik nach etwa 10, 15 
Titeln wieder abgebrochen. 

Hier liegt die Krux mit dem in Jamaika produzierten Soul: 
Zwar haben auch weitere renommierte Produzenten wie Les- 
lie Kong, Derrick Harriot oder Sonja Pottinger mal den kleinen 
Zeh ins kalte Wasser gehalten und zu Versuchzwecken die ein 
oder andere Single auf den Markt geschmissen, aber ein- 
heimscher Soul wurde in Jamaika von der mächtig daherrol- 
lenden Rock Steady-Welle gleich wieder hinweggespült und 
blieb schlussendlich mit wohl nur einigen Dutzend dort produ- 
zierter Tracks (Schnarchnasen-Balladen nicht mitgezählt) eine 
kleine Randnotiz in der musikalischen Geschichte des Landes. 
Der eigene Rock Steady-Stil wurde dem ausländischen Kram 
halt bei weitem vorzogen. Wer solchen hören wollte, griff auf 
die amerikanischen Originale zurück. Kein Anlass also für 
Produzenten und Musiker weiter Soul einzuspielen. 


...in UK Anders war es im Ausland. Die vielen emigrierten 
Musiker, die Jamaika mangels wirtschaftlicher Perspektiven 
verlassen hatten, mussten sich irgendwie über Wasser 
halten. In England, wo es die meisten hin verschlug, galten 
Ska, Rock Steady und Reggae während der 60er Jahre bei 
der breiten Masse — vereinzelter Charterfolge zum Trotz 
— als eher obskure und primitive Musikstile. Dort bot sich 
mit radiotauglicherem Soul die weitaus bessere Möglichkeit, 
ein Mainstreampublikum zu erreichen. Weshalb sich viele 
exilierte Artisten auch an letzteren hielten. 

Und so ist denn schlussendlich viel von jamaikanischen 
Artisten eingesungener Soul gar nicht unbedingt im und 
für den Heimmarkt produziert, sondern eben im Ausland 
für das dortige Publikum. Die Bezeichnung "jamaikanischer 
Soul" kann also insofern etwas irreführend sein, als dass ein 
grosser Teil dessen, was auf den beiden weiter hinten noch 
detailliert besprochenen Trojan-Samplern als jamaikanischer 
Soul verkauft wird, gar nicht in Jamaika eingespielt wurde. 
Auf Volume | kommen (gemäss meiner überaus peniblen 
Recherche, hüstel) wohl nur 10 von 24 Tracks aus 
der sonnigen Karibik, auf Volume 2 12 von 25 
Titeln. Also weniger als die Hälfte. Der gesamte 


Rest stammt, mit zwei ame- 
rikanischen Ausnahmen (Blues Busters, siehe weiter 
hinten im Heft) aus England. And here we're talkin business, 
wie die Engländer so schön zu sagen pflegen: Denn diese 
Brit-Soul-Aufnahmen sind aus Sicht des Northern Soul Fans 
im grossen und ganzen sicherlich interessanter als viele der 
eher "sachten" Tunes aus Jamaika (insbesondere jene auf 
Treasure Isle), da oftmals knallender und tanzbarer. Die un- 
bestrittene Nummer ] der jamaikanischen UK-Soulies, Jackie 
Edwards, hat in der englischen Northern Soul Szene denn auch 
Kultstatus erlangt. Weshalb er sich weiter hinten im Heft ein 
dreiseitiges Extra-Special verdient hat. Andere Jamaikaner, 
die sich — mit weniger Erfolg allerdings — als Soulsters 
versuchten, waren Sugar Simone (AKA Keith Foster AKA 
Sugar & Dandy AKA Jackie Foster AKA Lance Hanibal AKA Les 
Foster (coole Reggae-Scheiben unter diesem Namen) AKA Tito 
Simon ...wahrlich ein Mann der Pseudonyme!), Roy Docker, 
Owen Gray, Errol Dixon, Jimmy James & The Vagabonds, das 
glamouröse Tanzmäuschen Joyce Bond und ...Jimmy Cliff. 
Letztere drei werden zum Abschluss noch kurz gesondert 
gewürdigt. 


Jimmy Cliff einfach deshalb, weil man diesen Namen nicht 
in erster Linie mit Soul in Verbindung bringen würde. Doch 
als der junge Cliff sich nach ersten Skarecordings für Leslie 
Kong 1962/63 (wer kennt nicht das superbe Miss Jamaica?) 
nach London absetzte, sah er sich dort in erster Linie als 
Soulsänger und gab die meisten Reggaesongs, die er schrieb 
an Desmond Dekker und Konsorten weiter. Obwohl er einen 


guten Deal 
mit Island Records hatte (und obwohl dessen Soulsubs- 
idiary ja durch ein so geil schweinchenrosarotes Labeldesign 
geradezu zum Kauf besticht), wollte ihm der Durchbruch 
nicht gelingen. Trotz guter Songs wie / Got The Feeling oder 
Waterfall(einst heiss gehandelt in der Northern Soul-Szene). 
Erster grosser Erfolg kam ironischerweise erst als er 1969/70 
mit Wonderful World, Beautiful People und You Can Get It 
If You Really Want zwei grosse Early Reggae-Hits für Leslie 
Kong einsang. Zwar versuchte er 1970 in den legendären Mu- 
scle Shoals Aufnahmestudios in Alabama noch einen zweiten 
Anlauf als Soulartist zu nehmen, doch das dort entstandene 
Sitting In Limbo, ein ziemlich lascher Track, hat ihn dem 
Erfolg verdientermassen nicht nähergebracht. Der endgültige 
Durchbruch, der gleichermassen das Ende seiner Soultätig- 
keit bedeutete, kam bekanntermassen 1972 back in Jamaika, 
als seine Reggae-Karriere durch die Hauptrolle im Film "The 
Harder They Come" neu lanciert und er endgültig in den 
Status eines Superstars erhoben wurde. Trotzdem behaupten 
viele Leute standhaft, dass Cliff den stärksten Output seiner 
Karriere während der Island-Soulphase gehabt habe... 


Eine Dame, für die letztere Aussage wohl ebenfalls zutrifft, ist 
Joyce Bond. Deren Karriere verlief überhaupt ein Stückweit 
ziemlich parallel zu jener von Cliff. Nur halt ohne den ganzen 
Erfolg, hähü. Nein, im Ernst: ich weiss kaum was über Joyce 
Bond, ausser dass sie für den gleichen Brötchengeber ("rose" 
Island) wie Cliff und Jackie Edwards tätig war (coverte auch 
Tell Me What It's All Aboutdes Letzteren) und für dieses Label 
ein Album mit dem klingenden Namen "Soul & Ska" aufnahm, 
das heute zu Höchstpreisen gehandelt wird. Ihren grössten 
Hit (wobei "gross" eher relativ sein dürfte) landete sie mit 


Do The Teasy, einer etwas bescheuerten (aber gleichwohl 
ganz witzigen) Adaption von Hopeton Lewis’ Take /t Easy. Viel 
interessanter jedoch ist für den Connaisseur die B-Seite der 
entsprechenden Single, nämlich eine Coverversion von Joe 
Tex’ Sugar. Grossartiger Uptempo-Soul, der jede Tanzfläche 
zum Kochen bringt! Glaubt ihr nicht? Hörts Euch an auf Volu- 
me 2 von "Work Your Soul". Sicherlich einer der Höhepunkte 
dieser Samplerreihe. 


Wenn ich oben Jackie Edwards als unbestrittenen anglo- 
jamaikanischen Soulsünger Nr. I bezeichnet habe, ist das 
nicht ganz korrekt. Viele Soulies sprechen diese Ehre nämlich 
Jimmy James & The Vagabonds zu. Jimmy James 1962 noch 
ein einfacher Angesellter des jamaikanischen Steueramtes, 
verbrachte einen Teil seiner Freizeit mit dem Komponieren 
von Songs. Nach zwei erfolglosen Veröffentlichungen für 
den noch blutjungen Coxsone Dodd hatte er allerdings die 
Ambition aufgegeben, jene auch selber einzusingen. So gab 
er die Ballade Come To Me Softly gegen kleines Entgelt an 
Lyndon Pottinger für dessen Gaydisc-Label weiter. In seinen 
eigenen Worten: "Die hatten jemanden bereit, der den Song 
einsingen sollte. Aber da ich ihn geschrieben hatte, fragten 
sie mich, ob ich nicht vorsingen könnte, um ihnen eine Me- 
lodie zu geben, der sie folgen konnten. Das tat ich dann, 
worauf der Keyboarder dieser Session zu mir kam und sagte: 
'Du kannst ja singen, warum nimmst nicht du den Song auf 
statt dem anderen Typen?" Und das wars: Ohne Vorwarnung 

war im Showbusiness gelandet." Sowohl Come 
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As seen on TV - JJ wie 


To Me Softly als auch ein weiterer JJ-Release Bewildered 
And Blue toppten 1962 respektive 1963 die jamaikanischen 
Charts. Live-Auftitte drängten sich auf. Dafür tat er sich mit 
der Tanzkapelle The Vagabonds zusammen. Man spielte jeden 
Gig, den man kriegen konnte, von up-market Touristenhotels 
bis Dancehalls in den backyards der shanty towns. Gespielt 
wurde alles, von Ska über Mento, Calypso bis hin zu Cha-Cha 
und ähnlichem Kram. Je nach Vorlieben des Publikums. Die 
grosse Liebe galt jedoch dem amerikanischen R&B: "Wir 
liebten die amerikanische Musik, aber uns war bewusst, dass 
Amerika jener Ort war, an dem wir niemals würden spielen 
können. Die brauchten keine Soulbands aus Jamaika — die 
hatten genügend eigene. $o entschieden wir, dass wir unser 
Glück in England versuchen sollten." 

Kaum in England angekommen (am 8. Mai 1964 um genau zu 
sein), kamen Jimmy James & The Vagabonds, frisch verstärkt 
durch den Animateur und Tanzbüren Count "Prince" Miller, 
der in etwa die gleiche Rolle innehatte, wie Jahre später 
Chas Smash bei Madness, zu drei Fernsehauftritten und zu 
einem Recorddeal mit Decca. Ein viel versprechender Start. 
Die Studioreleases, die die balladeske Gangart der oben 
genannten, in Jamaica gefeierten Hits aufnahmen und auf 
möglichst grosse Akzeptanz bei der breiten Masse abzielten, 
kontrastierten scharf mit den energiegeladenen Live-Shows, 
die der Band landesweit eine enthusiastische Fangemeinde 
eintrugen, welche sich aus westindischen Emigranten und 
Vertretern der noch jungen Modszene zusammensetzte. Doch 
dieser an Konzerten entfachte Enthusiasmus stand leider 


ebenfalls in einem grossen Kontrast; und zwar zum 
kommerziellen Erfolg der Studioaufnahmen von Jimmy 
James und seinen Vaggies. Auf verschiedensten Labels 
wurde Anlauf genommen (zuletzt erschien, etwas aus 
dem Rahmen fallend, sogar eine 7" auf dem Reggae- 
Label Trojan), doch zum ganz grossen Erfolg reichte es, 
vielen begeisterten Kritiken aus der Musikpresse zum 
Trotz, nie. Weshalb sich die Gruppe 1970 desillusioniert 
auflöste. Vorzuweisen hatte man neben Hunderten von 
Liveshows nur drei UK Top-40-Hits, wovon der grösste 
eine Coverversion von Neil Daimonds Red Red Wine war. 
Von der wird in Soulkreisen übrigens immer mal wieder 
behauptet, sie würe das ultimative Cover dieses Songs. 
Wozu ich nur sagen kann: Pah, die kennen Tony Tribe und 
dessen Reggae-Version nicht. (raph) 


Jimmy James & The Vagabonds - Sock it to 'em J.J. 
(2CD — Castle Music) 

Mit 52 Songs aus den Jahren 1966 bis 1970 wohl die ultimative 
Collection von Jimmy James & The Vagabonds' UK-Soul-Jahren. Aber 
bedingungslos begeistern können mich diese beiden Scheiben nicht. 
Es fehlt die einheitliche Linie, der rote Faden. Naja, ist auch schwierig 
bei sage und schreibe 41 Coverversionen... unglaublich, oder?! Aber 
Jimmy James & The Vagabonds waren halt eine klassische Coverband, 
die live mit grossen Hits für Party sorgte. Eine Band, die diesen Hits 
von Sam Cooke, Curtis Mayfıeld, Sam & Dave, Salomon Burke, diversen 
Motownisten und vielen anderen zwar souverün ihren eigenen Stem- 
pel aufdrücken konnte, der es aber nie gelang aus dem Schatten der 
klassischen Vorbilder zu treten. Was leider, wie ignorant und ober- 
flächlich ist doch die Käuferschaft, durchaus auch an der jamaikani- 
schen Herkunft gelegen haben dürfte. Wirklich auftrumpfen konnte die 
Truppe einzig auf der Bühne. Zu den Höhepunkten des hier versam- 
melten Materials zühlen denn auch klar die sieben Liveaufnahmen am 
Ende der ersten Scheibe. Hammerharte Versionen von beispielsweise 
Otis Reddings Can't Turn You Loose oder Rex Garvins Sock /t To 'Em 
JB retten mit dreckiger Orgel und treibenden Blüsern etwas von der 
Energie und Atmosphäre der damaligen Shows über die Zeit. Dass die 
Band ausgerechnet mit Stax und Atlantic-Tunes zu voller Turbopower 
aufläuft, ist wenig verwunderlich. Ich erlaube mir hier ungeschminkt 
aus dem Booklet zu zitieren, denn besser kann ich es wirklich nicht 
ausdrücken (könnte gewissermassen also von mir sein, höhö): "Carl 
Griffiths and Matt 'Fred' Frederics provided the saxophone riffs for 
that authentic Stax/Atlantic sound; the rhythm section of hassist 
Colsten Chen and drummer Rupert Balgobin kept the band skin-tight, 
while organist Carl Noel and guitarists Wallace Wilson and Phil Chen 
hlled out the sound." Und über allem der gekonnte Gesang von Jimmy 
James. In der vollen Gesamtheit von 52 Songs wie gesagt nicht der 
durchgängige Oberkiller, aber gerade die ruhigeren Studiosongs sind 
irgendwie doch verdammt schön. Hätte man das Ganze auf die sagen 
wir mal 30 besten Songs verdichtet (sollte ich mal versuchen), dann 
würde ich hier wahrscheinlich eine Granatenwertung abgeben. (raph) 


Kleiner nebensächlicher Nachtrag: Ich habe weiter vorne 
irgendwo gemutmasst, dass es back home in Jamaika 
schwierig gewesen sein dürfte, mit Singen und Musi- 
zieren genügend Brötchen zu verdienen, um sich damit 
anständig den Magen füllen zu können. Dafür, dass das 
(bei entsprechendem Talent zumindest) in England einfo- 
cher gewesen sein muss, ist Jimmy James eindrückliches 
Beispiel. In England hatte der schon bald die Statur eines 
Preisboxers angenommen und wurde, wie alte Liveauf- 
nahmen schonungslos offen legen, auf der Bühne vom 
Kollegen Count "Prince" Miller auch gerne mal als "fat 
boy Jimmy James" angekündigt... 
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Nark Your 0 


Vorab noch ne kleine History in eigener Sache: Das Erscheinen der "Work Your Soul" Doppel-LP auf Trojan Records, 
die im $ubtitel treffend "Jamaican 605 & Northern, 1966-74" versprach und damit in der Szene für ziemlichen Furore 
sorgte, motivierte mich anno dazumal einen ersten Anlauf zum Verfassen dieses ganzen Jamaican Soul-Krams zu 
unternehmen. Ewig ist es her, 2003 um ehrlich zu sein, doch nach halbherzigem Beginn verschwand der Artikel irgend- 
wo in den Tiefen meiner unglaublich voluminösen Mottenkiste. Erst bald vier Jahre später erinnerte ich mich seiner 
wieder. Dies weil ich bei einem ziellosen Streifzug durch die Weiten des Internets zufällig entdeckte, dass längst schon 
eine zweite Ausgabe dieser Compilation-Reihe erschienen war: "Got The Feeling: Work Your Soul Vol. 2". Diesmal zwar 
ürgerlicherweise nur auf CD, aber die habe ich mir dann doch mit dem festen Vorsatz besorgt, nun endlich, endlich 
diesen verdammten Artikel fertigzumachen. Und jetzt (nochmals mickrige I Y2 Jahre später...) habe ich das wider 
allen Erwartens tatsächlich geschafft. Champagner, bitte! 


Also — inzwischen müsste es auch zum be- 
griffsstutzigsten Leser durchgedrungen sein 
— ein umfassendes akustisches Bild von der 
Welt des jamaikanischen Souls macht man 
sich am besten mit Hilfe der beiden nun doch 
schon bereits mehrfach erwühnten "Work 
Your Soul" Sampler. Wer hätte es gedacht?! 
Numero Uno setzt vielleicht noch etwas 
zu sehr auf grosse Namen wie Alton Ellis 
oder Phyllis Dillon, über deren eher lahm- 
arschige Songs ich mich weiter vorne ja 
schon ausgelassen habe. Wenigstens wird 
die Ehre des Treasure Isle-Labels (ja ja, ich 
wiederhole mich auch hier nochmals) durch 
den Titeltrack von Tommy Mc(ook & The 
Supersonics gerettet: die zimmern hier ein 
R&B/Soul-Instrumental hin, das — zumindest 
wenn mit entsprechender Lautstürke gehört 
— die zerschmetternde Wucht eines in dein 
eben noch friedliches Wohnzimmerchen ein- 
brechenden D-Zuges entwickelt. Work your 
Soul, aaargh! Ein anderer grosser Namen des 
Reggae gibt auch gut Gas, nämlich Desmond 
Dekker, der ist kaum wiederzuerkennen. 
Doch der Höhepunkt des jamaikanischen 
Beitrags (und dieses Samplers überhaupt) 
kommt in Form des wunderschönen Here 
Comes That Feeling der Gaylettes (die sich 
damit ein eigenes Artikelchen am Ende des 
Heftes verdient haben). Trotz dieser die 
Regel bestätigenden Ausnahmen stammen 
die meisten wahren Knaller auf dieser 
Compilation nicht von jenseits der kokos- 
nussblauven karibischen Gewässer, sondern 
aus der grauen Nebelsuppe von hinter dem 
Ärmelkanal. Exilanten wie der unnachahm- 
liche Jackie Edwards (unter anderem mit 
seinem Mulitmilliondollarsuperhit / Fee/ So 
Bad), Roy Docker, Errol Dixon, Glen Miller, 
Jimmy Cliff, Laurel Aitken (ja, auch er), Owen 
Gray (sehr geil sein He/p Me), Sugar Simone 
oder der schon viel gelobte Jimmy James 
sorgen für die wahre Party. Help Yourself des 
Letzteren befriedigt wohl auch die hürtesten 
Up-Tempo-Fetischisten (und wird damit dem 
übrigen Studiokram dieser Band eigentlich 
nicht wirklich gerecht). 

Fehlten bei der ersten Ausgabe allen Lobes 
zum Trotz enttäuschenderweise noch einige 
essentielle Knaller (keine Blues Busters, 
keine Joyce Bond), wurde diesem Missstand 
mit der zweiten Ausgabe nun gründlich 
abgeholfen. Im Booklet zu Volume Due 
entschuldigt‘ man diese erstausgäblichen 
Big-Hit-Absenzen denn auch mit früher noch 
fehlenden Lizenzrechten. Die hat man sich in- 
zwischen also beschafft und vielleicht ist das 


ja auch mit ein Grund für die verdammt lange 
Wartezeit von drei Jahren zwischen Ausgabe 
I und 2. Die Jungs von Trojan haben die Zeit 
aber geschickt genutzt und erneut tief im 
Treibsand der Musikgeschichte gebuddelt 
(gibt's was Schöneres?), um uns eine zweite 
hochkarütige Collection zusammenzustellen. 
Und die ist sogar noch ein ganzes Stück 
besser als die Erstausgabe. Ja wirklich! 
Liegt einerseits an den oben genannten 
Neueinkäufen, aber vor allem am viel besser 
ausgewählten auf Jamaika produzierten 
Soul. Der ist hier grösstenteils jenseits von 
Treasure Isle (Alton & Phyllis langweilen 
diesmal praktischerweise im Duett, das spart 
Zeit... nein, nein — so schlecht sind die gar 
nicht und die Three Tops sind mit einer Soul- 
version von Do /t Right auch wieder richtig 
gross!) nämlich etwas obskurer und damit in 
bester Northern Tradition. Besonders hervor- 
zuheben Joe White mit / Need A Woman (wer 
denn nicht?) oder der vielgescholtene Byron 
Lee, der mit seinen Dragonaires und einem 
hammermässigen Cover von Booker T. & The 


Soul-Gang noch mit einem gewissen Ronnie 
Gordon (who the fuck is that?) der mit Shake 
Some Time ohne Ende killt. Gegen die Atom- 
bomber kommt er allerdings nicht an. Nicht 
mal Super-Jackie (Edwards) kann die heute 
stoppen... Muss ich noch schreiben, dass 
man sich die Anschaffung dieses Albums 
durchaus mal überlegen könnte, wenn man 
zufälligerweise mal über vorrütig Geld und 
Zeit verfügte? 

Und falls man sich dann mal an der Scher- 
be sattgehört hütte (was ich bisher nicht 
geschafft habe), dann bleibt immer noch 
auf eine allfällige Nummer 3 zu hoffen. 
Denn einige gute Tunes sollten sich auch in 
Jamaika noch finden lassen. Ich denke da 
unter anderen sehnsüchtig an Danger Zone 
von Ken Boothe, A Man Is A Two Face von 
Patsy (top!) oder das unglaubliche Tighten 
Up der Soulettes. Bis es soweit ist, kann 
man sich jedoch mit den beiden vorliegenden 
Samplern einen mehr als nur guten Eindruck 
von der hohen Qualität des (mehr oder weni- 
ger) jamaikanischen Souls machen. Und zwar 


MG's Green Onions sogar den Instrumental- — das sollte hier vielleicht noch erwähnt 


kampf gegen die oben doch so hoch gelobten 
Supersonics gewinnt! (Aber wer sich mit 
einem solchen Song bewaffnet, der kümpft 
natürlich unfair. Da kommen mir spontan 
die Bilder der polnischen Lanzenreiter in 
den Sinn, die im zweiten Weltkrieg gegen 
die deutschen Panzerdivisionen anreiten 
mussten... not a nice sight.) Aber halt, da 
sind ja auch noch die Mighty Vikings und 
das Orignials Orchestra mit Glen Miller. 
Scheisse — die bilden dann zusammen wohl 
so was wie die eiskalte Atombomber-Staffel, 
die mit einer puren Funk-Attacke (Got The 
Feeling resp. Hip Hug-Her & Rocksteady 
Party) die zwischenzeitlich siegreichen Pan- 
zerdivisionen Byron Lees zu feinster Asche 
pulverisiert. Todesderbe Instrumentals ohne 
Gnade. (Oi, kann mir by the way mal langsam 
einer die Drogen wegnehmen, bitte. Das artet 
ja aus hier...) Aber auch der UK-Teil hat es 
wieder in sich. Grösstenteils die alten übli- 
chen Verdächtigen am Start: Jackie Edwards 
darf gleich drei mal ran, Owen Gray versucht 
sich üusserst eindrücklich an Motown (Can / 
Get A Witness)und Stax (You Don't Know Like 
/ Know), Jimmy James ist souverän wie fast 
immer und Errol Dixon steigert sich gegenü- 
ber den ersten Auftritten mit dem superben 
Rocks In My Pillow auch noch was. Sehr schön 
und eigentlich ist man hochzufrieden, aber 
— ha — da wird noch was draufgesetzt. Und 
so verstärken die Trojan-Compiler unsere UK- 


werden — jenseits des ganzen oberlahmen 
Balladenkrams, der die B-Seite von so manch 
einer schönen Reggae und Rock Steady 7" 
verschandelt. (raph) = 
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Ok, dieser Gig ist schon ewig her. Sommer 2006 — aber hey, es handelt sich 
um... Prince Buster am weltberühmten Jazz-Festival in Montreux. Prince 
Buster in der Schweiz. Sensation, Unglauben, Euphorie! Und ich Penntüte 
wäre aus eigenem Antrieb wohl nicht hingefahren, zu weit weg, zu kompli- 
ziert, zu teuer, das Wort Jazz im Festival-Titel, die Fussball-WM am TV... 
die üblichen Ausreden eines vorzeitig gealterten und verkalkten Lethargen. 
Stellt euch mal vor, da wurde mir doch ein halbes Jahr zuvor im Bus tatsäch- 
lich zum ersten Mal von einem kleinen Jungen ein Sitzplatz angeboten! Und 
dies mit meinen (damals noch) 27 Jahren... Was soll das denn?! So schlimm 
kann es ja doch noch nicht sein. Hämisches Grinsen zuckte über die Mund- 
winkel der Umstehenden, während ich dem Kleinen ein leises, verschämtes 
"Mann, Junge, spinnst du?" zuraunte. What a scary situation. An diesem 


Abend jedoch wusste Reb einmal mehr, was besser für mich ist, nahm mich 
und meine Einwände überhaupt nicht ernst, setzte sanften psychologischen 


Druck auf (na ja, immerhin hatte sie Geburtstag.. 


.) und schleppte mich 


kurzerhand quasi an den Ohren mit. Nun, ungern gebe ich's zu, aber ich 


schulde ihr was! 


Um halb fünf nachmittags kamen wir in Montreux an, um 
zwanzig vor zwei morgens spielte Prince Buster schlussend- 
lich auf. Aber hey, macht doch nichts. Alles klar an der Bar! 
Wenigstens verdammt viel Zeit, sich was hinter die Binde 
zu kippen. Und sich auch sonst recht breit (haha, Wortspiel, 
Achtung!) zu machen, auf der ausserordentlich schmucken 
Festivalpromenade, so direkt am See, auch jetzt um 9.00 
Uhr abends noch lauschige 25 Grad geniessend. Viele hübsch 
dekorierte Buden, die Food und Getränke von allen Ecken und 
Enden des Globus’ feilboten. Nur auf die Preise durfte man 
nicht achten, waren stark gesalzen. Aber selbst hier wurde 
von den gnüdigen Festivaloberen psychologische Abhilfe ge- 
schaffen: Bezahlen musste der nach langer Woche im Stahl- 
werk arg abgekümpfte Working-Class-Skinhead nümlich nicht 
in harten, klirrenden Schweizer Franken, sondern in oberdüm- 
lichen "Jazz", der ach so originell benannten festivaleigenen 
Spielzeugwährung. So gab's denn nur einmal einen kurzen, 


heftigen Stich ins Herz als du dein bitter verdientes Geld in 
einen Haufen billiger Blechcoins umtauschtest. Aber danach 
war's dann easy. Fast wie früher im Kinderkrämerladen der 
vierjührigen Schwester. "Ein kleines Bier? Das macht fünf 
Jazz." Huargh. Kein Problem, Tusse. Nimm den Scheiss, von 
mir auch aus sechs; ich hasse Jazz! — Aber das Bier schmeckt. 
Immer und immer wieder, bis der unerbittliche Ruf der Uhr 
uns dann endlich von der ganzen super-poshen Atmosphäre 
mit all ihren Schicki-Micki-Super-Fuzzies erlöste und in die 
schnieke Halle befahl. 

Und als Prince Buster wenig später die Stage endlich betrat, 
muss ich ehrlich zugeben, dass ich nicht nur schon ziemlich 
abgedichtet, sondern in den ersten Minuten auch etwas 
enttäuscht war. Er war — weil was mit dem Mikro nicht richtig 
funktionierte — anfünglich kaum zu hören und machte einen 
unsicheren Eindruck. In diesen Augenblicken drohte er, der 
grosse King of Kings, ganz kurz aber doch heftig zu zerschel- 


len, an meinen viel zu hohen Erwartungen, die sich in jenen 
Momenten wie düstere Klippen in stürmischer See weit gen 
Himmel hoben und mir so eine realistische Sicht auf die Büh- 
ne versperrten. Ihr versteht. (Scheiss Drogen schon wieder.) 
Dies also soll jener beinharte Boxer gewesen sein, der die 
Herren Reid & Coxsone in den Soundsystem-Kriegen so ein- 
drücklich in die Schranken gewiesen hat. The toughest man in 
whole fuckin' Kingston? Ich Idiot konnte ja nicht mal diesem 
alkoholschwangeren Zustand wirklich erwartet haben, den 
blutjiungen Mister Buster auf die Bühne tünzeln zu sehen, mit 
einer pfeilschnellen Links-Links-Rechts-Kombination seinen 
eigenen Schatten ausnockend. Tja, so philosophisch macht 
der Alkohol, dass ich mir trotzdem kurz einen abschweifen- 
den Gedanken über die Unerbittlichkeit des Alters erlaubte. 
Doch glücklicherweise ging diese gegenseitige Schwäche 
schnell vorbei und nicht nur Prince Buster fand auf der Bühne 
zu grosser Souveränität (er war eigentlich recht fıt, mein 
erster Eindruck täuschte wirklich total), sondern auch meine 
bescheidene Wenigkeit lenkte ihre Gedanken wieder auf das 
Wesentliche. Denn nun kam ich in den Genuss einer absoluten 
Top-Performance. 

Mit einer kleinen Einschränkung: Wie ich schon im Vorfeld des 
Gigs geahnt hatte, stützte sich Buster grösstenteils auf seine 
Skaklassiker. Das ist ziemlich schade, denn sein im Gegen- 
satz dazu etwas unterbewerteter Rock Steady war teilweise 
schlicht genial. Ich erinnere hier an Songs wie Johnny Cool, 
Kings Of Old, Train To Girls Town, Intensihed Dirt, Taxation 
und Dutzende anderer, wie zum Beispiel den ollen Beatles- 
Heuler A//My Loving, den Prince Buster — doofe Pilzköpfe hin 
oder her — zu einem der grössten Songs verbraten hat, die 


uns je von der sonnigen Karibikinsel erreicht haben. Die eine 
oder andere Rock Steady-Perle wurde uns dann aber doch vor 
die Martens geworfen: Nachdem Prince Buster mit A/ Capone 
und weiterem Ska eröffnet hatte, holte er mich mit Wine & 
Grine und dem grossartigen Shaking Up Orange Street end- 
gültig ins Boot zurück. Von da an war ich wieder der gläubige 
Jünger von eh und je. Weiter ging's zu unserer grossen Gaudi 
(sind wir nicht alles kleine Kinder?) mit den Rude-Reggae- 
Songs Rough Rider und Big Five. Dazwischen gab es viel Ska 
aus seiner Anfangszeit wie 7oo Hot, das grossartige Wash, 
Wash oder They Got To Come, wo Duke Reid und Coxsone 
Dodd ja so schön an den Karren gefahren wird. 

Super war, dass Buster praktisch zu jedem Song eine einlei- 
tende Erklärung gab, erzählte warum oder unter welchen 
Umständen der Tune entstanden war. Besonders witzig war 
das natürlich bei den oben genannten Big Five und Rough 
Rider, wo er doch ziemlich explizit wurde. Da sage mal einer, 
alle Muslime seien prüde. Diesbezüglich sei mir übrigens 
eine Nebenbemerkung erlaubt: Seine Konvertierung zum 
Islam hat den absolut positiven Effekt, dass Prince Buster 
nie in Gefahr kam, dem Rastafarismus zu verfallen, wie dies 
bei vielen anderen alternden jamaikanischen Musikern als 
Zeichen einsetzender Demenz der Fall zu sein scheint. Nicht 
ein einziges Mal war während seines Gigs dieses verdammte 
"Jah Rastafari" zu hören, das zeitgenössische Reggae/Raggo- 
Clowns jedem zweiten Satz anzuhängen pflegen und das in 
seiner absolut mass- und wahllosen Exklamation zu einer 
dermassen absolut lächerlichen und peinlichen Phrasendre- 
scherei verkommen ist, dass sie ihresgleichen suchen muss. 
Doch zurück zu Busters Auftritt: Von der ewigen, alten, mehr 


Mr. B aus B. wird von 
einem alten Mann 
verprügelt. Harte Sache, 
das. 


berüchtigten als berühmten Junction Band überraschend 
gut gebackt, entzückte die selbsternannte "Voice Of The 
People” weiterhin und war von unseren Fan-Gesüngen wohl 
so gerührt, dass er von der Bühne kletterte, den Graben 
durchschritt und uns die Hände schütteln kam. (Ich habe ihn 
berührt! Nie mehr werde ich diese Hand waschen! — Anm. 
mit zwei Jahren Verspätung: Inzwischen sieht sie aus wie 
verkohlt...) Bernie der alte Schleimer, der dem Prince 
schon vor dem Gig abgepasst hatte, um ihm seine Verehrung 
auszudrücken, warf sich ihm schamlos an den Hals (oder war 
es gar umgekehrt?!) und kam in den Genuss einer innigen 
Umarmung (was haben wir ihn beneidet!), nach der ihm dicke 
Tränen der Rührung über das strahlende Gesicht kullerten. 
Nicht weinen mein Junge, ist ja alles nicht so schlimm und 
zu Klängen von Klassikern wie Madness oder Enjoy Yourself 
trocknen sich solche Krokodilstränchen ja ganz von selbst 
(auch wenn letztgenannter Song der wohl schlechteste im 
Repertoire gewesen ist...). 

Dann war erstmal Sense und als ob unsere ohrenbetäuben- 
den "Buster! Buster!" Rufe noch irgendwelche Fragen offen 
gelassen hätten, meinte doch irgend so ein lustiger Anima- 
teur-Spasti im echt original voll coolen, super hippen Ragga- 
Style auf die Bühne hüpfen zu müssen, um die rein rhetori- 
sche Frage nach dem "Wollt Ihr noch mehr?" zu stellen. So 
nehme ich mal an. Denn die blöde Sau kam kaum dazu, den 
Mund aufzumachen. Der hatte wohl den Skinhead-Faktor in 
der so genannten "Massive" (mein persönliches Unwort des 
Jahres) nicht mit einberechnet. Die Stimmung von gut 
zwei Dutzend Skins schlug nun schlagartig von 
Freude in jenen berechtigten Hass um, der 
sich in uns seit Stunden auf all die 
uns schräge Blicke zuwerfenden 
Posh-Wixer an diesem Fest- 4 
val angestaut hatte, auf die 
hohen Bierpreise, das £ 
überteuerte Essen, den 
Jazz im Allgemeinen, 
die Jazz-Wührung 
im Speziellen und 
sowieso. Es bran- 
dete also eine 
wahre Woge der 
Wut auf und ent- 
lud Becher, Abfall 
und — besonders 
schön — ein volle, 
verdammt knapp 
am Kopf unseres 
Opfers vorbeizischende 


PET-Flasche auf die Bühne. (An dieser Stelle einen herzlichen 
Gruss an den anonymen Werfer. Nächstes Mal hast du ihn!) 
Nur der Prince konnte uns wieder mit dieser Welt der Schönen 
und Reichen versöhnen (kleiner Insider: Oil wo war denn da 
der Mani aus Kreuzlingen?!) und massive Riots von ungeahn- 
tem Ausmass verhindern. So schwebte es uns zumindest 
r... Er tat das mit einem Lächeln und One Step Beyond. 
Totale Extase und Bernie verlor endgültig die Contenance, 
stürmte in bestem teenage-groupie-style die Bühne und 
wurde vom Prinzen in einem gespielten Boxkampf herzhaft 
verprügelt. Cool! 
Aber das war's dann endgültig. Der Jazz waren (gottlob) 
auch keine mehr in den Taschen zu finden und so zog es 
uns alsbald von dannen und Evil Reb und meine Wenigkeit 
krochen glücklich und zufrieden zurück in unser Rattenloch 
von Pension. (raph) 


Nach diesem Abend führte ich übrigens eine knappe Woche 
lang ständig ein Brecheisen mit mir, das — Gott sei Dank 
musste ich davon keinen Gebrauch machen — ich jedem, 
dem in meiner Gegenwart das Zauberwort 
"Jazz" über die Lippen gekommen wäre, 
mit eiskalter Brutalität in die Kauleiste 
gerammt hütte. 


Kampf der 
Kulturen 


Wenn wir schon bei Buster sind: Nachdem in Ausgabe 6 


der musikalisch geprägte Teil seines Lebens seziert wurde, 
ist es nun an der Zeit, die ausgeprägte politisch-religiöse 


Komponente zu betrachten, die diesem faszinierendem 


Lebenslauf ebenfalls einen wuchtigen Stempel aufdrückte. 


Brandaktuell in Zeiten, wo die Angst vor dem Islam 


paranoide Züge annimmt und in der Schweiz von breiten 


Kreisen in absolut lächerlicherArt und Weise sogar ein 
Minarettverbot in Erwägung gezogen wird. 


Fast jede Buster-Bio — so auch meine damals in der nr. 6 
— beginnt mit der Bemerkung, dass der Prince 1938 auf 
den Namen Cecil Bustamente Campbell getauft wurde, weil 
seine politisch engagierten Eltern damit dem Gewerkschafts- 
Funktionär und kompromisslosen Verfechter sozialer Grund- 
rechte Alexandro Bustamente ein lebendes Denkmal setzen 
wollten. Diese Anekdote passt wunderbar zum rebellischen 
Image des Ghetto-Kindes Prince Buster, das sich bald einmal 
erfolgreich als "The Voice Of The People" und Vorkümpfer des 
kleinen Mannes in Szene zu setzen wusste. Dass aber Prince 
Buster diesen Namen längst nicht mehr trägt, weil er ihn vor 
Jahrzehnten schon gegen das islamische Mohammed Yusef 
Ali eingetauscht hat, ist weniger bekannt. 

Ist allerdings auch nicht einfach hierüber Informationen zu 
finden. Und bei der ganzen Geschichte scheinen Mythos und 
Wirklichkeit immer wieder zu verschwimmen. Zumindest sind 
die verschiedenen Quellen nicht ganz deckungsgleich. Aber 
ungeführ lüsst sich die Geschichte von Busters religiösem 
und politischem Kampf rekonstruieren. Und zwar folgen- 
dermassen: 

Circa 1961, also ganz zu Beginn seiner musikalischen Karrie- 
re konvertiert Prince Buster zum Islam. 1964 trifft der begeis- 
terte Amateurboxer dann die lebende Legende Muhammad 
Ali — gewisse Quellen sagen, dies sei während einer U.K.- 
Tour gewesen, andere behaupten, er hätte Muhammads Trai- 
ningscamp in den USA besucht. Nach diesem Treffen schliesst 
sich der tief beeindruckte Prince Buster der berühmt-berüch- 
tigten Nation Of Islam an, der auch Ali angehörte. Zur Feier 
des Parteibeitritts legt er sich einen neuen Namen zu und wer 
für "Muhammed Yusef Ali" Pate gestanden haben dürfte, ist 
unschwer zu erraten. So viele Gemeinsamkeiten verbinden 
Buster und Muhammad Ali, sportlich wie charakterlich, dass 
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es zwischen den beiden einfach gefunkt haben muss. Beide 
boxten, beide standen kompromisslos für die Bürgerrechts- 
bewegung ein (sei es die amerikanische oder die jamaikani- 
sche), beide hatten eine masslose Klappe und keinen Respekt 
vor Niemandem. Busters verbale Keulen gegen seine Rivalen 
sind ebenso Legende wie Alis linguistische Ergüsse in und 
neben dem Ring. (Zwischenbemerkung: Eher nebensächlich, 
aber für die ganz aufmerksamen Leser vielleicht doch ein 
kleineres Fragezeichen aufwerfend, ist die Tatsache, dass 
Prince Busters Produktionen (auch jene auf seinem später 
gegründeten Islam-Label) immer auf den alten "Sklavenno- 
men" C. Campbell lauteten. Ich nehme an, dass das rechtliche 
Gründe gehabt hat, da sein Namenswechsel offiziell lange 
nicht akzeptiert wurde.) 

Die Nation Of Islam übrigens — um wieder auf das Thema zu- 
rückzukommen —, ist eine inzwischen ziemlich unbedeutende 
radikale, afroamerikanische Organisation, die in den Sixties 
neben wirren sektiererischen Phantastereien insbesondere 
den Islam predigte, eine strikte Rassentrennung von Schwarz 
und Weiss propagierte und in ihren Ansprüchen und Aussagen 
allgemein ziemlich unzimperlich war. Genauer gesagt war sie 
rassistisch, homophob und antisemitisch — drei Eigenschaf- 
ten, die ich eigentlich hasse wie nix anderes; aber den histo- 
rischen Kontext in Betracht ziehend, will ich hier mal gnädig 
drüber hinwegsehen. Mit hunderttausenden von Mitgliedern 
war die Nation of Islam in der sechziger Jahren auf jeden 
Fall ein wichtiger Faktor im Streit um die Civil Rights und hat 
mit Malcom X, Elijah Muhammad — nach dem sich by the way 
wiederum der junge Weltkasseboxer Cassius Clay benannt 
hatte — und Louis Farrakhan bedeutende (und sehr kontro- 
verse) Persönlichkeiten der jüngeren afroamerikanischen 
Geschichte hervorgebracht. 


don't wait for your favourite Tune being played on the radio... 
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Wie dem auch sei: Zurück in Jamaika richtete Prince Buster 
kurz nach dieser Episode über seinem berühmten Record 
Shack-Plattenladen (zu sehen im Kultstreifen "The Harder 
They Come") eine Moschee ein. Weil da — laut eigenen Anga- 
ben — nicht genügend Platz für die ganzen Gläubigen gewe- 
sen sein soll, wurden die Lautsprecher, die die Strasse sonst 
mit Ska beschallten, auch gerne mal zur Übertragung von 
Gottesdiensten zweckentfremdet. Was weder den Nachbarn 
noch der Obrigkeit sonderlich gefiel. (Und, haha, der lokalen 
SVP-Sektion schon gar nicht. Diese rief denn auch laut nach 
einem Minarettverbot...) Es zeichnen sich Spannungen ab. 

Diese eskalierten, als ein prominenter schwarzer Bürger- 
rechtler des Landes verwiesen wurde: Dr. Walter Rodney, der 
an der Universität in Kingston lehrte, und dessen Schulstoff 
den herrschenden Klassen (und eine Klassengesellschaft war 
Jamaika trotz Erlangung der Unabhängigkeit vom UK nach 
wie vor) gar nicht passte. Rodney prangerte die Benachtei- 
ligung der grösstenteil tiefschwarzen Unterschicht an und 
kritisierte damit insbesondere die Ober- aber auch die Mittel- 
schicht, die den Status Quo aus kolonialer Zeit und damit ihre 
Pfründe mit allen Mitteln zu bewahren suchten. Die Obrigkeit, 
schön darauf bedacht, auch ja nicht in postkolonialem Chaos 
zu versinken (zugegebenermassen irgendwie verständlich, 
wenn man die Geschehnisse auf den umliegenden Inseln 
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betrachtete...), fürchtete sich zunehmend vor der Agitati- 
on, die bei den Studenten Wirkung zu zeigen begann. Als 
Rodney Jamaika 1968 für eine Konferenz in England verliess, 
wurde ihm — kaum hatte das Schiff abgelegt — kurzerhand 
die Wiedereinreise verboten. Obwohl Buster, der ja selber 
aus der Unterschicht kam, mit dem Intellektuellen Rodney 
an sich nicht viel anfangen konnte, schrieb er als Reaktion 
auf diese Missetat nicht nur den Song Black Power (Doctor 
Rodney) sondern organisierte als Zeichen des Protests auch 
Demonstrationen und Aufmärsche. Ob diese zu den mas- 
siven, so genannten "Rodney Riots" führten, die nicht nur 
Millionen von Dollars an materiellen Schäden sondern auch 
mehrere Menschenleben kosteten, ist mir nicht bekannt. 
Aber scheinbar wurde unser Petit Prince verhaftet. (Noch 
eine Klammerbemerkung, diesmal um dem ganzen Artikel 
zusätzliche musikalische Legitimation zu geben: Checkt bei 
Gelegenheit unbedingt Carl Dawkins Doctor Rodney (Rodney's 
History) ab, cooler Skinhead Reggae, 1969 von Clancy Ecces 
produziert.) 

Für Buster war die Verhaftung kein Grund zurückzustecken. 
Im Gegenteil, bald darauf wusste er nichts Besseres zu tun 
als mit dem Song Ganja Plant über den ganzen Schlamassel 
hinaus, in dem er schon steckte, noch eine zweite Front gegen 
die Regierung zu eröffnen: Der Songtext platziert ihn nämlich 


mitten im Parlament, wo er eine Brandrede zur Legalisierung 
des streng verbotenen Marihuana-Konsums hält. Hätte er 
vielleicht besser gelassen: Denn nun geriet er endgültig ins 
Kreuzfeuer des unzimplerlichen jamaikanischen Machtappa- 
rates. Als er Mitte der Siebzigerjahre in letzter Sekunde vor 
einem Mordkomplott gewarnt wurde, der Legende nach von 
den eigens dafür angeheuerten Killern, wurde die Situation 
sogar ihm zu brenzlig. Es blieb einzig die Flucht ins Exil, nach 
Miami, wo er auch heute noch lebt. 

In der neuen Heimat verlegte Prince Buster sich hauptberuf- 
lich auf das Verwalten seines Backkataloges. Und ganz ehr- 
lich gesagt: Aus rein musikalischer Sicht sind diesem Rückzug 
keine grossen Tränen nachzuweinen, hatte doch der Prince 
soundtechnisch seit Anbruch der Siebziger nix Grossartiges 
mehr auf die Kette gekriegt. Dass jedoch sein Frühwerk 
für die Entwicklung der jamaikanischen Musikindustrie von 
einzigartiger Bedeutung gewesen ist, hat inzwischen auch 
die jamaikanische Regierung eingesehen. Und ihm 2001 
mit grossem Pomp den "Order Of Distinction" verliehen. Die 
vertragen sich nun also wieder. (raph) 


Nachtrag: Nachdem ich nun schon einiges an Halbwissen 
über die Bürgerrechtsbewegung und ihre Ikonen verbreitet 
habe, sollte natürlich unbedingt auch jener Exponent mit dem 
grössten Impact auf die jamaikanische Insel noch erwähnt 
werden: Dieser wackere Streiter für die Rechte der Schwarzen 
war (natürlich, die meisten wissen es) Marcus Garvey. Jener 
Afroamerikaner, der 1914 die zungenbrecherische Universal 


Negro Improvement Association UNIA-ACL gründete. Eine Or- 
ganisation, deren ambitiöses Ziel es war, alle Schwarzen die- 
ser Welt wieder in ihrer Heimat zu vereinigen. Simple Losung: 
Back to Africa! Und da sollte es nun bei allen Lesern klingeln. 
Garvey war nümlich jener Spinner, der 1927 die baldige 
Krönung eines schwarzen Königs und die damit verbundene 
Erlösung aller Schwarzen von ihrem Leid prophezeite. Nun, 
wenigstens mit dem ersten Teil mag er richtig gelegen haben 
(Haile Selassie, Kaiser von Äthiopien, 1930 gekrönt), aber 
umgekehrt wäre es der Sache wohl dienlicher gewesen... 
Trotzdem hat er mit seinen wirren Theorien den ganzen 
Rastafari-Kram ins Rollen gebracht und damit riesigen Ein- 
fluss auf die Jamaikanische (Musik-)Kultur genommen. 

Neuerliche (und gottlob letzte) Notiz am Rande: Genau wie 
später auch die Nation Of Islam war Garvey ein Befürworter 
der strikten Rassentrennung. Afrika den Schwarzen, um die 
restlichen Kontinente kann der Rest sich streiten. Sehr geil ist 
in diesem Zusammenhang, dass er 1922 extra nach Atlanta 
reiste, um dort hochoffiziell mit Edward Young Clarke, dem da- 
maligen so genannten "Imperial Giant of the Ku Klux Klan" 
zusammenzutreffen. Dies um auszuloten, ob er vom Klan 
Support für sein "Back to Africa" -Programm erhalten würde. 
Was genau das Ergebnis dieser Konferenz war, ist mir leider 
nicht bekannt. Aber mit meiner blühenden Phantasie kann 
ich mir sehr gut vorstellen, dass die Klansmen nur zu gerne 
ein paar wurmstichige Mississippi-Dampfer (am besten noch 
mit heimlich angesägten Planken) für diese Heimführung zur 
Verfügung gestellt hätten... 


Behold.... 
How Sweet it 


Nicht lange her gab es im Don'touchmitomato Nr. 3 ne exzellente Blues Busters Story zu 
lesen. So gewagte Thesen, wie jene, die von der musikalischen Güte direkt auf die sexuel- 
le Orientierung der beiden Männer schloss, kann ich nicht bieten. Doch werde ich hier ei- 
nige Facetten der Blues Buster'schen Karriere ausleuchten, die gerade im Zusammenhang 


mit der jamaikanischen Soulthematik interessant sind. 


Im Gegensatz zu anderen jamaikanischen Stars erster Stunde 
haben Elwood und sein Bruder Jake ... üüh — falscher Film 
— ich meine natürlich Phillip "Boasy" James und sein Kumpel 
Lloyd "Lloydie" Campbell die späten Fünfziger nicht mit dem 
Säuseln süsser Balladen verschwendet. Ihr Stil war von jeher 
volle Kanone kirchenbeeinflusst, will heissen, dass sie sich 
an den "härter" singenden amerikanischen (Ex-)Gospelacts 
der Fifties orientierten. Die Fusion von Gospel und R&B war 
zu jener Zeit noch in vollem Gange und Soul als eigenstündig 
anerkannte Musikgattung im wahrsten Sinne des Wortes noch 
Zukunftsmusik. Der grossen geographischen Entfernung zum 
Mutterland des Souls zum Trotz machten die Blues Busters 
jene Entwicklung aber von allem Anfang an mit und können 
daher mit Fug und Recht und ohne Übertreibung zu den frü- 
hesten Soulsüngern unseres Planeten gezühlt werden. 

Doch der Reihe nach: Nach ersten Aufnahmen in den späten 
Fünfzigern wechselten die noch jungen Herren zu Beginn 
des neuen Jahrzehnts in den Stall von Coxsone Dodd. Dort 
konnten sie nicht nur uns wohlbekannten Weggeführten 
wie zum Beispiel Alton Ellis die Pfoten schütteln, sondern 
auch einiges an R&B und Doo Wop aufnehmen. Dass Dodd in 
Sachen Bezahlung ein ausbeuterisches Aas war, ist allgemein 
bekannt. Und als auch er dann — mit kleiner Verspätung auf 
die Hauptkonkurrenten Prince Buster und Duke Reid — die 
Zeichen der Zeit zu erkennen und voll auf die Trumpfkarte 
"Ska" zu setzen begann, muss den musikalisch klar in Rich- 
tung U.S.A. ausgerichteten Blues Busters der Weggang von 
Studio I leicht gefallen sein. Sie kehrten also der Brentford 
Road den Rücken, und zogen stadteinwärts in "noblere" Ge- 
filde. Nämlich zum W.I.R.L.-Empire des Musikpioniers Edward 
Seaga, der bisher vor allem als Importeur und mit seinem 
Presswerk — dem ersten in Jamaika — als Hersteller von 
westindischen Lizenzpressungen für amerikanische Labels 
wie Columbia, Imperial oder Atlantic in Erscheinung getreten 
war. Seaga zeigte allerdings schon kurz darauf starke politi- 
sche Ambitionen (er sollte es noch bis zum jamaikanischen 
Ministerpräsidenten bringen) und zog sich bald aus dem 
Musikbusiness zurück. Die operativen Geschäfte überliess er 
seinem Kumpel Ronnie Nasralla. Die Blues Busters bewegten 
sich hier nun definitiv nicht mehr im Umfeld der ganzen Lower 
Class-Produzenten-und-Musiker-Heroes, die ansonsten immer 
im Mittelpunkt unseres Interesses stehen. In weiten Kreisen 
der konservativen jamaikanischen Mittel- und Oberschicht, 
für die die Blues Busters nun hauptsächlich aufspielten, hatte 
Ska anfänglich einen eher schweren Stand, war als "buff buff 
music" verschrien und wurde den Ruch des rohen Proleten- 
sounds lange nicht los. Konnte den Blues Busters allerdings 
Wurst sein, denn sie hielten sich vorerst an mainstreamigen 


Jamaican Soul Stars _ pt, 
R&B / Soul und skorten 1962 mit Behold, ihrer ersten Single 
für Nasralla und dessen Sunshine-Label überhaupt, gleich 
mal einen gigantischen Nummer 1-Hit, der bei Arm und Reich, 
Weiss und Schwarz gleichermassen für Begeisterung sorgte. 
Vielleicht einer der letzten grossen Nicht-Ska-Chart-Topper 
überhaupt, bevor dann die genuin einheimische Musik das 
Zepter für lange Jahrzehnte endgültig übernehmen sollte. 
Eine Entwicklung, der sich auch die Blues Busters nicht 
entziehen wollten. Und dass sie mit Ska ebenfalls abräu- 
men konnten, bewiesen sie schon kurz darauf mit dem 
wohlbekannten und vielbejubelten (/f / Had The) Wings Of 
A Dove. Gebackt wurden sie dabei, wie bei all ihren Songs, 
von Byron Lee & The Dragonaires. Diese sind auch heute noch 
weitherum als "uptown" verschrien und ziemlich umstritten: 
Durch eine ziemlich saubere, sagen wir mal "westliche" 
Herangehensweise an den Ska pflegten die Dragonaires 
nämlich dem für damalige Zeiten doch eher rauen, wilden 
und ausgelassenen Stil seine Ecken und Kanten zu nehmen 
und ihn so konzertpalasttauglich zu machen. Dort, wo die 
Entwicklung der jamaikanischen Musik letzten Endes ab- 
lief, in den Soundschmieden von Treasure Isle, Studio One, 
Beverley's und so weiter und so fort, wurd dieser "musikali- 
sche Mundraub" verständlicherweise gar nicht gern gesehen. 
Mit ihrem glattgebügelten Sound war der Wirkungskreis der 
Dragonaires denn auch strikt auf die Musik- und Tanzsüle 
der besseren Viertel Kingstons beschränkt. Was die Gruppe 
bei puristischen Skafans allerdings bis in die heutige Zeit 
endgültig hat in Ungnade fallen lassen, ist, dass sie und nicht 
die als viel authentischer eingeschützten Skatalites 1964 von 
der Regierung ausgesandt wurden, durch Amerikas Süden 
und Osten zu touren und abschliessend, als besonderes 
Riesenzückerchen, einige Gigs im Rahmen der New Yorker 
Weltausstellung zu geben. Das Ganze mit dem visionären Ge- 
danken, Ska einem ausländischen Publikum zu präsentieren 
und ganz allgemein die noch junge jamaikanische Musikin- 
dustrie — nachdem Millie Small mit My Boy Lollipop kurz zu- 
vor eine erste Duftmarke gesetzt hatte (wenn auch mit einer 
UK-Produktion) — international so richtig zu promoten. Wenn 
die Initiatoren damals nur geahnt hätten, wie recht ihnen die 
Geschichte mit zehnjühriger Verspätung geben würde... 

Und ha, — auf die Gefahr hin, hier gnadenlos abzuschweifen 
— wollt ihr wissen, warum Byron Lee & Co. den Zuschlag 
erhielten? Dann ratet mal, auf wessen Mist die ganze Sache 
gewachsen war: Auf jener des Kulturministers. Und der hiess 
inzwischen ... Edward Seaga! Kein Wunder, gab der seinem 
alten Weggefährten Ronnie Nasralla und damit dessen Ba- 
ckingband den Vorzug. Sorgte in der Musikszene für hochrote 
Köpfe. Coxsones rückblickender Kommentar: "Seaga ist doch 


einfach auf den fahrenden Zug aufgesprungen. Die haben da 
Leute hingeschickt, um Ska zu reprüsentieren, die von der 
ganzen Sache gar keine Ahnung hatten." Schöner noch hat 
es ein zynischer Jackie Mittoo auf den Punkt gebracht. Lako- 
nisch meinte er: "They sent Byron Lee because The Skatalites 
smoked ganja." 

Der durchschlagende Erfolg blieb dem Unternehmen auf 
jeden Fall versagt. Ob's mit den Skatalites besser gegan- 
gen würe, wage ich zu bezweifeln, denn ein Hauptgrund 
für die mangelnde amerikanische Begeisterung soll die für 
verwöhnte westliche Ohren unbefriedigende Soundqualität 
der jamaikanischen Skascheiben gewesen sein. (Dafür sind 
die von Ronnie Nasralla angeführten Ska-Tanz-Vorführungen 
angeblich ganz gut angekommen...) 

Mit von der Partie war bei dieser Reise — neben Backing- 
band und Tanzäffchen — logischerweise noch eine Handvoll 
ambitionierter Sänger: Es handelte sich dabei um keine 
Geringeren als Monty Morris, Jimmy Cliff, Prince Buster, das 
frischgebackene One-Hit-Wonder Millie Small und natürlich 
... die Bluuues Busters. 

Womit ich nun elegant wieder am Ausgangspunkt dieser 
kleinen Abschweifung angelangt wäre und verzweifelt nach 
dem roten Faden taste... ach, da ist er ja: Die Blues Busters 
verschwendeten die Zeit in New York nicht mit Sightseeing 
und dem Bekraxeln der Freiheitsstatue, sondern nutzten 
den Aufenthalt, um — begleitet von den Dragonaires — im 
geschichtsträchtigen Studio von Atlantic Records einige Songs 


aufzunehmen. Geleitet wurden die Aufnahmen von Tom 
Dowd, dem wohl begnadetsten Tontechniker jener Zeit, der 
im Laufe seiner Karriere schon mit etlichen Grössen zusam- 
mengearbeitet hatte und mit noch Grösseren zusammenar- 
beiten würde. (Von den Drifters, Ray Charles, Aretha Franklin 
über Tina Turner oder Rod Stewart bis hin zu — würg — den 
Dire Straits war da wirklich alles dabei. ..). Doch nicht nur bei 
Atlantic schauten die Jungs vorbei, die Busters haben auch 
einen Umweg in die absolute Pampas, nämlich nach Muscle 
Shoals, Alabama zu Rick Halls legendärem Fame Studio (ne- 
ben Stax die heilige Stütte des Southern Soul) gemacht, um 
mit /nspired To Love You den für mich vielleicht besten Song 
ihrer Karriere aufzunehmen. Was für ein Killertune voll von 
Mörderorgel und unglaublicher Power! 

Mit den Stücken aus Amerika im Gepück und ihren früheren 
jamaikanischen Hits in der Tasche hatten Lloyd & Phillip 
nun genügend Titel für ihre erste Langrille zusammen: die 
"Behold... How Sweet It Is" LP. Dass diese 1965 erschienene 
Platte ein (übergangener) Klassiker der Musikgeschichte ist, 
wird eigentlich schon dadurch ersichtlich, dass sie auch über 
40 Jahre nach ihrem ersten Erscheinen noch munter nachge- 
presst wird. Wenn auch nicht ganz nach den Standards des 
21. Jahrhunderts... da scheinen in Jamaikas Presswerken 
die Uhren vor vielen Jahrzehnten stehen geblieben zu sein. 
Es steht zwar "A Dynamic Sounds Production" auf dem Vinyl, 
aber das "dynamisch" ist einzig auf das Label (Byron Lees 
Dynamic Records) zu beziehen und keinesfalls wörtlich zu 


Irofz schlechter Bildqualität sollte links im Bild Ronny Nasralla zu erkennen sein , wie er den 
New Yorkern das Tanzen’beibringen will 
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nehmen. Denn zumindest wenn man vorher, wie ich eben, 
eine knallende Punkrock LP auf dem Plattenteller hatte, 
dann klingen diese jamaikanischen Langrillen in der Regel 
so, als hütte der Sound seinen Weg von den Mastertapes 
erst über den Umweg eines Kassettenaufnahmegerätes von 
Fisherprice aufs beständig knisternde Vinyl gefunden ... 
klingt dafür aber auch alles sehr "vintage" und original. Auf 
jeden Fall eine grossartige LP auf der — ich kann mich da nur 
wiederholen — einige der besten Skasongs ever (/ 
Don't Know, I Won't Let You Go, Soon You'll Be 
Gone) mit ebenso grossartigem Soul gekreuzt 
werden. Von sehr balladesk (Wide Awake In A 
Dream) bis hin zu Mid-Tempo-Krachern, wobei 
insbesondere die beiden Songs herausstechen, 
die der LP ihren Namen geben: How Sweet It Is und 
Behold. Dass trotzdem alles wie aus einem Guss klingt, 
ist den grandiosen Gesangsharmonien der Blues Busters 
zu verdanken, die selbst den Skatunes jenen ultimativ-sou- 
ligen Touch geben, wie ihn sonst niemand mehr hingekriegt 
hat. Ausserdem erklärt sich die Homogenität dieses Albums 
vielleicht auch dadurch, dass es sich bei den Songs fast 
durchgängig um Eigenkompositionen handelt. Ist aber trotz- 
dem bemerkenswert, insbesondere wenn man bedenkt, dass 
es über Jahre hinweg in verschiedenen Ländern entstand. 
Und da muss ich auch nochmals auf Byron Lee & seine 
Dragonaires zurückkommen. Die wechseln nämlich mit einer 
erstaunlichen Lässigkeit zwischen Soul und Ska hin 
und her und beweisen eindrücklich, dass sie nicht 
im Mindesten so schlecht sind, wie sie oft geredet 
werden. Musikalisch IA. Hört euch nur mal die Blü- 
ser bei Beho/d an: ein dermassen schmettern- 
des Mariachi-Feeling hat man ausserhalb 
Mexikos selten gehört, da wähnt man sich 
doch gleich — die Hängematte zwischen 
zwei Kakteen, den Sombrero tief ins 
Gesicht geschoben — auf einer Hazienda 
mitten in der Wüste. 


Die LP war in Jamaika ein grosser Erfolg und davon 
beflügelt, suchten Lloyd & Phillip nach neuen Horizon- 
ten. Was lag näher, als sich der wahren Heimat der 
Soulmusik zuzuwenden? Also ab in die U.S.A. Und weil 
sie neben ihrem enormen Talent auch über eine akzent- 
freie Aussprache verfügten, hätte ihnen ihre karibische 
Herkunft eigentlich kein Hindernis sein und die Türe 
zum grossen Erfolg weit offen stehen sollen... 
Aber wie so oft... das Musikbusiness ist eine 
Hure, die mit ihrer Zuwendung gar achtlos um 
sich wirft. Die Blues Busters kamen genau dann in 
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die Vereinigten Staaten., als das Soulduo Sam & Dave 
auf dem gigantischen Höhepunkt seiner Karriere war. Phil & 
Lloyd ging's nun so, wie vielen anderen vermeintlichen Pla- 
giaten: Es gelang ihnen nicht aus dem Schatten der grossen 
Stars zu treten. Dies obwohl sie zwischen 1966 und 1969 für 
so respektable Labels wie Minit, Scepter, Capitol oder United 
Artists aufnahmen. 
Zwischenzeitlich waren auch Byron Lee & die Dragonaires 
nochmals nach New York gejettet, um abermals bei Atlantic 
die zweite Platte der Blues Busters aufzunehmen. Betitelt 
ist das Teil mit "The Best Of The Blues Busters". Nun, "The 
Second Best" hätte es wohl besser getroffen, denn an den 
ersten Longplayer kam dieses Werk nicht mehr ran. Es ist al- 


les andere als schlecht, doch sind viele Coverversionen drauf, 
die bei aller Klasse der musikalisch-gesanglichen Umsetzung 
nicht an die (alten) Eigenkompositionen rankommen. Skamäs- 
sig sieht es mager aus, / Won't Let You Go wird gar erneut 
draufgepackt, vielleicht um eine Adaption des schwachen 
Shame & Scandal (Scheisssong, nicht?) vergessen zu machen. 
Soulmässig regieren, wie gesagt, die Coverversionen (von 
Sam Cooke bis zweimal Curtis Mayfıeld), und die sind alle- 
samt etwas lasch. Einzig der selbstkomponierte Soulknaller 
Got To Get There kann an die musikalische Grösse früherer 
Songs anknüpfen. Da hätte man sich lieber etwas mehr auf 
die eigenen Stärken verlassen... 

Obwohl sich der grosse Erfolg partout nicht einstellen woll- 
te, blieben die Blues Busters in den U.$.A. und kehrten nur 
sporadisch nach Jamaika zurück. Was bedeutet, dass sie die 
Rock Steady- und Early Reggae-Perioden praktisch total ver- 
passten. Verdammte Scheisse kann man da nur sagen, denn 
die Jungs hätten es drauf gehabt! Ein einziges Mal gelang es 
Lynn Taitt die beiden 1967 in ein jamaikanisches Studio zu 
schleppen — und wie sie da ihrem alten Coxsone Dodd Song 
There's Always Sunshine einen Rock Steady-Anstrich geben, 
ist einfach phänomenal. (Die soulige B-Seite Lover's Reward 
ist — Schnulze hin oder her — ebenso GIGANTISCH!) 


In den Siebzigern folgten noch zwei weitere Alben für Byron 
Lee, die für uns jedoch nicht mehr so relevant sind, genau wie 
weitere kleine Erfolge in den U.S.A. und später auch Jamaika. 
Die Blues Busters hatten sich nun irgendwie zwischen alle 
Stühle gesetzt: Als sie schlussendlich etwas resigniert nach 
Jamaika zurückkehrten, waren sie schon zu lange von ihrer 
Heimat entfernt gewesen, um den dortigen musikalischen 
Puls noch fühlen zu können und wurden in Zeiten von Roots 
und Dub — obwohl in den besten Jahren — von der Allgemein- 
heit schon dem musikalisch Alteisen zugerechnet. So blieb 
ihnen nichts anderes als, wie schon zu Beginn ihrer 
doch irgendwie unglücklichen Karriere , 
wieder für den "big people market" 
zu singen, der der galoppierenden 
Entwicklung der jamaikanischen 
Musikindustrie zwar immer 
weit hinterherhinkte, dafür 
aber die alten Idole zu schüt- 
zen wusste. 


1989 respektive 1991 verstar- 
ben die beiden Blues Busters 
viel zu früh. Zum Trost hinterlas- 
sen sie uns ein grandioses musika- 
lisches Werk. Jamaica's finest! (raph) 
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Und noch eine alte Kamelle. Things of the past, um es in Phyllis Dillons Worten zu sagen. Gott hab sie selig! Zwei 
Jahre ist es her, Luzern, Schüür, 4.2.06. Aber eine Rückschau ist es wert. Gefeiert wurden nämlich ganze 30 

Jahre Punkrock. Ha! Wir alten Skinhead-Bunnies setzten da allerhöchstens ein gnädiges Lächeln auf, tätschelten 
unseren kleinen Punkerfreunden, diesen Jungspunden, väterlich die Schulter und hingen dann versonnen den 
nostalgischen Gedanken an unser eigenes 30-Jahre-Jubiläum im Jahre '99 nach. Lange ist's her... graue Vorzeit, 
erschien da doch zum Beispiel die erste Ausgabe des We Dare... — Aber das alles soll natürlich kein Grund sein, 
dieses Ereignis hier nicht gebührend zu würdigen. Vor allem wenn Gössi und seine Crew von Möpedcityrockern 
der Welt mal wieder in Erinnerung riefen, wo der wahre Punkrockvorschlaghammer wirklich hängt — nümlich in 


Luzern. Zumindest für einen Abend. Da aber richtig! 


Los ging es schon kurz nach 17.00 Uhr, was für die eröffnen- 
den BMSRB zwar nicht sehr toll gewesen sein dürfte, 
aber beim Umfang dieses Billings eine bittere Notwendigkeit 
darstellte. Die Zürcher nahmens gelassen und bemerkten ir- 
gendwann während ihres Sets sarkastisch, dass sich an ihrem 
Status als Opener in den letzten 30 Jahren halt nix geändert 
hätte... Sünger Rams und Schlagzeuger Püde ergatterten 
sich mit ihrer früheren Band Nasal Boys nämlich nicht nur 
den Status als wohl erster Schweizer Punkband ever, sondern 
eröffneten schon 1977 in Zürich für The Clash... Ausserdem 
wurden sie — nebenbei bemerkt — in der ersten Euphorie 
der britischen Plattengiganten für das neue Musikphünomen 
"Punk", bzw. die wohl ziemlich verblendende Gier nach ei- 
nem damit zu stimulierenden Geldregen, gar vom englischen 
CBS Label gesignt. Na ja, die Liebe hat dann schnell abgekühlt 
(die Jungs hätten sogar ihren Nahmen ändern müssen, da Na- 
sal Boys zu anrüchig schien — wo kommen wir da denn hin?) 
und die daraus resultierende Enttäuschung mündete in den 
Split der Band und die ziemlich unmittelbare Auferstehung als 
The Bucks. Dies hier vielleicht als kleine "Erklärung", warum 
diese Band an diesem grossen Abend als Opener fungieren 
sollte. Scheissjob, aber einer muss nun mal die Drecksarbeit 
machen. Und die Bucks machten sie gut — das Publikum je- 
doch, verständlich, schonte seine Kräfte für das, was da noch 


kommen sollte. Und insbesondere ging es momentan auch 
darum, am Laufmeter Hände zu schütteln, artige Küsschen 
auszutauschen und freudig in Gesichter zu blicken, die man 
zum Teil schon seit Jahren nicht mehr gesehen hatte. Ein 
einziges grosses Klassentreffen! Vor wie hinter der Bühne, 
schätze ich mal. 

Als nächstes waren bald die Hamburger Urgesteine von den 
BIER Dig am Start, sozusagen die Deutsche Glückwunsch- 
Delegation an diesem Abend. Kannte ich vor dem Gig nun 
einen Song von nem ollen "Bloodstains..."-Sampler, liefen 
mir aber trotzdem sehr gut rein. Der Sünger sieht so aus, wie 
man nach dreissig Jahren Punkrock wohl aussehen muss... 
Wie besagt doch die alte Rock'n'Roller-Weisheit nr. 34: "Wenn 
über den schellen Lebenswandel das junge Sterben verges- 
sen wird, so hinterlässt das Spuren." Oder so. Wie dem auch 
sei: Die Attitüde war auf jeden Fall cool und die Musik, wie 
erwähnt, ebenfalls; aber da ich mich an Details nicht erinnern 
kann und es schwer fällt, sich was über eine Band, die man 
kaum kennt, aus den Fingern zu saugen, spulen wir leicht 
verlegen zur nächsten Gruppe vor. Und da wird es easy! 
Keine geringeren als die kultigen Belgier von Kim 
PIDENS waren nun an der Reihe uns ihren minimalistischen 
Zwei-Akkorde-Highspeed-Killer-Sound um die Löffel zu 
pfeffern. Da war ich natürlich höchst gespannt, denn nicht 


nur für mich ist ihr selbstbetiteltes Debütalbum von 1977 
eines der besten und wichtigsten Punkrock-Alben aller 
Zeiten. (Ich weiss, die Superlative werden in diesem Heft 
etwas gar verschwenderisch gestreut — aber hier kann man 
das sicher so stehen lassen.) Waren wohl eh die von allen 
Konzertbesuchern am meisten herbeigesehnte Band, von 
daher fast etwas zu früh auf die Meute losgelassen, aber 
wahrscheinlich wollten die Veranstalter die nachfolgende, 
geballte englische Phalanx nicht aufsprengen. Doch bevor 
diese, unbarmherzig wie ein Monster-Blizzard, über uns hin- 
wegfegen sollte, darf ich hier noch genüsslich Songtitel wie 
Bloody Belgium, This Is Rock 'n' Roll, Do You Love The Nazis 
(natürlich), Fascist Cops, usw. usf. aufzählen. Und ausserdem 
wurden zur Abwechslung auch mal meine Faves gespielt 
(manchmal denke ich, dass sich da gewisse Bands geradezu 
gegen mich verschworen haben, spontan fallen mir da zum 
Beispiel Lower Class Brats, Teckels, Kalles Kaviar, Turbo Als 
und etwa tausend andere ein): / Wanna Get A Job In The City 
und vor allem / Don't Care. Damit hätte ich inzwischen wohl 
so ziemlich die ganze Songlist der besagten ersten Scheibe 
aufgezühlt. Von der "Naughty Kids" LP wurden auch ein, 
zwei Stücke zum Besten gegeben und eigentlich hätte ich 
wunschlos glücklich sein müssen. War ich aber insofern nicht, 
als dass mir der ganze Gig etwas schräg reinkam. Die Energie 
auf der Bühne stimmte zwar, aber trotzdem schien mir etwas 
nicht ganz ok zu sein. Nun bin ich aber instrumentaltechnisch 
eine totale Nulpe und kam nicht auf des Rütsels Lösung. Wa- 
rum nur war das Soundgebilde, das eigentlich die Halle hätte 
ausfüllen sollen wie eine zermalmende Faust, zwar laut, 
schnell und heftig, dabei aber doch total drucklos. The Kids in 
musikalischem 2D irgendwie... Während jeder einigermassen 
mit Verstand gesegnete, routinierte Konzertgänger sofort 
merkte, dass hier gar kein Bassist am Werk war, nahm ich 
an, die Rückkehr zur klassischen Dreierformation sei gewollt 
und wurde erst nachträglich eines Besseren belehrt. Vielleicht 
war ich ja deshalb so ziemlich der Einzige im ganzen Bekann- 
tenkreis, der von der ganzen Chose nicht sooo sehr angetan 
war. Who knows? 

Was spätestens zu diesem Zeitpunkt auch nicht mehr mit 
Ignoranz gestraft werden konnte, war eine kleine Armee von 
lässigen Turbojugend-Boys 'n' Girls (allesamt "scheiss Turbo- 
Susis", O-Ton Reb Rebellion), die sich neben uns breitgemacht 
hatte und deren Schnepfen nun, da The Kids mal was von Rock 
'n Roll sangen, sich sofort ermutigt sahen, locker-lässig los- 
zutwisten. Einen gezielten Pogofusstritt in den Hintern später 
(uuhh, etwa die neue Turbojeans befleckt?), war der nötige 
Sicherheitsabstand zu diesen Denim-Deamons zwar wieder 
hergestellt, was aber nix dran änderte, dass man mit dieser 
so wunderschön einheitsuniformierten Hitlerjugend & la MTV 


(Turbo Heil!) rein zum Zeitvertrieb gerne eine kleine, feine 
Prügelei angezettelt hätte. Echt lächerliches Volk, und die so 
wunderbar auf die Jacken gestickten Ortsnamen, trostlose 
Kleinstädchen irgendwo in den Einöden des Mittellandes 
und vergessene Bauernkäffer vom Ende der Welt, da wo die 
Sonne niemals scheint, bestätigen alle Vorurteile und die — in 
diesem Heft schon oftmals zitierte — Weisheit, dass "Selbst- 
verwirklichung eine Sache ist, die man besser den Leuten aus 
der Grossstadt überlässt" (O-Ton Marge Simpson). Oder um 
es mit den mächtigen Lower Class Brats zu sagen/fragen: 
"Who writes your rules for rebellion? You buy anything left 
they’re selling!” Fuckin' plastics. 

In der Zwischenzeit waren die Belgier unter frenetischem 
Jubel und nach mehreren Zugaben in den mehr oder weniger 
verdienten Ruhestand entlassen worden und es schlug die 
grosse Stunde des big UK Punks: Zuerst die DU JENS, 
diese runzligen Urgesteine. Schon 1976 gegründet, wurden 
sie mit ihrem einfachen, 1-2-3-4-Punkrock bald mal als die 
englische Antwort auf die Ramones gefeiert und konnten '78 
sogar mit kleinen Charterfolgen aufwarten (obwohl es bei der 
ziemlich durchschnittlichen Ain't Got A Clve 7" weniger an 
der Musik als an der beigelegten goldenen Flexidisc gelegen 
haben könnte. ..), bevor es dann aber zu mehreren (Unter-) 
Brüchen in der Bandhistory kam. Dass man heute noch in den 
Genuss dieser Band kommen darf, ist zu einem grossen Teil 
sicherlich den Heulern von den Toten Hosen zu verdanken, 
dank deren Anstoss (für das — zumindest rein punkhistorisch 
wertvolle — "Learning English" Album) sich die Lurkers Ende 
der 80er wieder zusammentaten. Heute waren sie auf jeden 
Fall ganz gross — fat punks rule ok! Sind seit jener Reunion 
ständig mal wieder unterwegs und konnten mich die letzten 
beiden Male in kleinen Clubs nicht wirklich überzeugen. Hier 
auf der grossen Bühne der Schüür machten sie sich aber bes- 
tens — sollte normalerweise ja umgekehrt sein, aber mit ei- 
ner guten Anlage im Rücken und einem anständigen, kompakt 
geformten, mit Hunderten von fanatischen Punk-Rock-Storm- 
troopern gut gefüllten Saal, kannst du halt schon heftig Power 
entfachen (die Usine in Genf ist da auch ein gutes Beispiel für, 
eine Halle wie das Metronom in Berlin — Punk 'n' Disorderly 
Festival — hingegen ein sehr schlechtes). 

EUR überzeugten dann genauso wie schon eine Woche 
zuvor in eben jenem Metronom, wo sie am ersten Abend des 
Punk 'n' Disorderly Festivals um Meilen aus dem restlichen 
(Street)punk-Sumpf geragt hatten. Obwohl sie bei mir dank 
ihrer bekanntesten Songs wie Homicide oder Nasty Nasty 
immer etwas das Stigma der Poprockpunker hatten (und 
nach den ersten zwei LPs angeblich für einige Jahre total den. 
Faden des guten Musikgeschmacks verloren und sich tief im 
Nirvana der Belanglosigkeit zwischen Country, Reggae und 


Pop verirrten), wird es nach diesen beiden Auftritten endlich 
mal Zeit, dass ich mir von denen eine Platte besorge... 
(Anm. mit zwei Jahren Sicherheitsabstand: hab's noch immer 
nicht geschafft.) 999 sind live nämlich wirklich eine absolut 
sichere Bank. Erstklassige Sache! Wobei da sicherlich auch 
hilft, dass sie sich etwas rarer machen als z.B. die Lurkers 
und vor allem die später noch auftretenden UK Subs. 
Ebenfalls schon seit knapp vier Jahren nicht mehr gesehen 
hatte ich die MIRGERIEIEUA — damals eher durch- 
wachsen. Doch heute reihten sie sich nahtlos in den Reigen 
der guten Leistungen ein. Diese Band hat mit / Need A Slave 
übrigens einen der coolsten Songtitel ever am Start. Kann ich 
nur unterschreiben. Dafür jedoch sieht Zottelhippie Knox mit 
seinen geschützten 85 Jahren langsam aus wie ein lebender 
Toter. Aber die Vibros haben verdanksenwerterweise einen 
neuen, jungen Basser, der eine würdige Show abzog und 
mit seinem Gerät dermassen heftig Pirouetten drehte, dass 
man fast fürchten musste, er torkle irgendwann benommen 
über den Bühnenrand. Blieb aber standhaft und sah dabei 
ganz knackig aus. Hübsch, hübsch. Und überhaupt: wo lässt 
sich besser feiern als in einer Disco In Moskow? Grandiose 
Stimmung ohne Ende. 

By the way: Zwischen all diesen Gigs zog es mich immer 
wieder ins Erdgeschoss, wo Soli, Alain, Steff und Co. eine 
Punkrock-Disco der Sonderklasse (...gar noch besser als 
jene in Moskow — höhö) veranstalten. Sehr geil, von alten 
Deuschpunksmashern wie Vorkriegsjugends 7iltoder Fasagas 
Pogo in der Strassenbahn über U.K. Punk-Klassiker en masse, 
kickende Killed-By-Death-style-Ami-Kracher am Laufmeter, 
Two-Tone-Hits von Specials und Co., Psychobilly bis hin zu 
NDW ("Deine blaven Augen machen mich so sentimental....' 
— auch in schwer angetrunkenem Zustand nicht der Freundin 
vorzuschmachten, wenn deren Äuglein in — natürlich wun- 
derschönem, wohlgemerkt — Braun erstrahlen. (War ja auch 
so verdammt dunkel in dem Raum, Scheisse.)) gab's wirklich 
alles auf die Lauscher, was das Herz nur so begehrt. Ideal um 
zwischendurch ein Schwätzchen zu halten oder, zu spüterer 
Stunde, auch mal ein heisses Sölchen aufs Parkett zu legen. 
Wollte denn auch da verweilen und mir den Headliner PY 
gmBg schenken, aber als sich irgendwann kein Opfer 
mehr fand, dass sich von mir zutexten lassen wollte, bin ich 
doch noch in den Konzertsaal emporgeschwebt und die alten 
Säcke schlugen mich einmal mehr in ihren Bann. Irgendwie 
hatte ich mich vom ganzen "Nicht schon wieder UK Subs, die 
spielen ja noch öfter als hmmm... sagen wir mal (nicht mehr 
ganz zeitgemässes Beispiel..., leider) Laurel Aitken..."- 
Genörgel anstecken lassen — aber hey: die Subs kann ich 
mir anytime, anywhere geben. Sie spielten stundenlang — wo 
nehmen die alten Herren nur den Schnauf her? — und obwohl 


' 


sie nie die Band der ganz grossen Hits gewesen sind, war die 
Show von Harper & Co einfach granatenhaft. Auch hier bekam 
ich mit Public Servant meinen Lieblingssong zu hören (hey, 
hatte ich heute Geburtstag oder ihr, haha) und als während 
des düsteren Intros zum gleichnamigen Song der ganze Saal 
das langsame, repetitive Warhead skandierte, kriegte ich 
doch gleich mal wieder zarte Gänsehaut. Hach, in angetrun- 
kenem Zustand werd ich doch immer so sensibel. 

Dann alles vorbei, wieder ins Erdgeschoss getaucht, wo ich 
noch den Kopf über allerlei Leute schütteln durfte. Oil Oil 
Oil sag ich da nur (oder ui ui vi...) und frage: Waren wir 
früher auch so schlimm? Waren wir das? (Rein rethorische 
Frage natürlich.) 


So stand ich also da — wankend — und hab (wie so oft, ich ar- 
roganter, betrunkener Bastard) vor mich hingeschnödet. Doch 
Hochmut kommt bekanntlich vor dem Fall, und in meinem 
Fall wars (im Fall) ein verdammt tiefer Fall. Ich freute mich 
kurz darauf nümlich dermassen darüber, spontan noch eine 
Mitfahrgelegenheit nach Zürich klargemacht zu haben und 
so einer langen Nacht des Rumhängens auf dem Luzerner 
Bahnhof entkommen zu sein, dass ich glattweg vergass, am 
Nachmittag in ebenjenem Scheissbahnhof meine Sporttasche 
in einem fuckin' Schliessfach deponiert zu haben. 

Na ja, womit zumindest die Frage geklärt war, wie sich der 
folgende Sonntagnachmittag über die Runden bringen liesse. 
Aaarghh!  (raph) 
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Was für. Plattensammley, Die.nächsten Zeilen huldigen der. einzigen 


LP einer. Band, der. - wie. so oft in der. elenden Musikgeschichte. - nie.der. 


gebührende Respekt gezollt wurde, Und das obwohl sie.einen absolut 


eigenständigen Stil entwickelte, Oder. gerade deswegen... Life's a bitch! 


Es handelt sich hierbei um die, «More than... Skin-Deep» LP der. Band 


Skin-Deep. Und das mit dem mangelnden Respekt äussert sich unter. anderem 


auch darin, dass nun - wenn es nur. nicht so ewig lange.her. wäre. - 


vielleicht der. eine. oder. andere Stammleser. mit erhobenem Zeigefinger. 


schimpfen würde, ich hätte ja schon in einer. früheren Ausgabe.ne. 


Skin-Deep-Story gebracht. Nix da, der. kleine, feine Unterschied liegt beim 


Bindestrich. Es handelt sich hier. eben nicht um die schottische. 


Die-hard-Oi!-Combo namens Skin Deep, die .die.megarare (und megageile) 


Football Violence. Single. (remember. We.Dare.5) aufgenommen hat... 


..vielmehr haben sich Skin-Deep-mit-Bindestrich 1985 im 
englischen Doncaster zusammengetan. Vier Nasen, die 
— und das war eine Besonderheit — alle der Skinheadszene 
zuzuschlagen waren und somit eine der allerersten reinen 
Skinheadbands des Oil-Genres bildeten. Wie es das Schicksal 
so wollte, lief man Mr. Mark Brennan über den Weg. Dieser 
war gerade dabei sein inzwischen legendäres Label "Link 
Records" zusammenzuschustern und platzierte auf seiner 
ersten Veröffentlichung (dem Sampler "Oil The Resurrection") 
einen Song von Skin-Deep. Den Titel dieser LP kann man üb- 
rigens ziemlich wörtlich nehmen, hauchte Link damit nämlich 


der doch ziemlich toten Oil-Bewegung neues Leben ein (womit 
man vielleicht sogar vom ersten Oil-Revival sprechen kann). 
Bis dahin verlief also alles ziemlich normal. 

Aber als dann 1988 der erste Longplayer der Band auf dem 
Unterlabel "Skunk Records" rausgebracht wurde, liess das 
stutzen. Skunk zeichnete sonst für die Veröffentlichung so 
einschlägiger Scheiben wie "Ska for Ska's Sake", "Skank 
— Licenced To Ska" oder der ersten Hotknives LP verant- 
wortlich. (...und läutete damit seinerseits die sogenannte 
"3rd wave" der Skamusik ein, von der wir noch heute zehren 
— echt, was wäre ohne Mark Brennan nur aus uns geworden? 


aa 


SATURDAY ITS TO THE GROUND 
"To WATCH "HE HOME TEAM LOSE... 
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Allesamt Heavy Metaller oder was?) Ein Blick auf das Line 
Up zeigte, dass inzwischen acht Leute mitmischten. Es waren 
Bläser und Keyboards dazugestossen — also nichts mehr mit 
klassischem Oil. Sänger Wayne beschrieb die musikalische 
Wandlung in einem zeitgenössischen Fanzine folgender- 
massen: "Es ist weder Oil noch ist es Ska (...) Wir sind 
von Housemartins, Madness und den Redskins beeinflusst. 
Wir wollen unseren Sound als Mischung aus diesen drei 
gestalten und all diese Einflüsse sind auch wirklich hörbar." 
Wie wahr, kann man ihm nur Recht geben... Abgesehen von 
Vergleichen mit den genannten Überbands ist es aber echt 
schwierig, diese zehn Songs zu beschreiben, von denen einer 
übrigens eine gelungene Coverversion des Skinhead-Reggae- 
Klassikers Come Into My Parlour von den Bleechers ist. Ich 
versuch’ s:Stellt euch mal eine OilCombo vor, die ihre Verstür- 
ker so weit runterschraubt bis ne Art Akustik-Groove auf- 
kommt, sich Bläser und Keyboard besorgt und dann kollektiv 
in Liebeskummer verfällt. Et voila. Eine etwas scheppernde 
Gitarre ohne eigentlichen Off-Beat, schöne, dezent eingesetz- 
te Hintergrundchöre, die noch etwas an die für Oi! typischen 
eingüngigen "football chants" erinnern und dazu der absolut 
prägende Gesang. Und das nicht, weil hier der oberversierte 
Supersänger am Werk wäre. Oh nein. Fast schon monoton 
pendelt die Stimme zwischen Melancholie und Nonchalance 
(Mann, was bin ich heute wieder poetisch...) und gibt dem 
ganzen Album einen sentimental-traurigen Touch, der ihm 
verdammt gut ansteht. Oder wer partout einen Vergleich 
haben will: So melancholisch wie bisweilen die Hotknives und 
dabei doch so rau wie die grandiose 8°6 Crew. Cooler Stoff! 
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Eher schwach ist dafür die Aufmachung — Cover black in 
black, einzig mit Schriftzug der Band versehen. Ist nicht 
gerade ein Ausbund an Originalität. Und auf der Rückseite 
befindet sich einzig ein lauer Comic-Strip, der hier mangels 
Alternativen auszugsweise als Layout-Material herhalten 
muss... Vielleicht auch mit ein Grund, dass die Band mit dem 
ganzen Machwerk nicht wirklich zufrieden war und sich '89 in 
zwei Hälften aufteilte. Die einen wollten zum guten, alten Oi! 
zurück und die andere lieber gänzlich dem jamaikanischen 
Sound frönen. Erstere scheinen nicht weit gekommen zu sein, 
aus letzteren hingegen ging die Ska-/Reggae-Band 100 Men 
hervor, von der während der 90er Jahre immer mal wieder 
ein Lebenszeichen zu vernehmen war. Gibt's aber nicht mehr 
und Gitarrist Mick Whitnall verdient seine Brötchen (und zwar 
dicke!) inzwischen bei den berüchtigten Babyshambles. 


Zum Geschäftlichen: Die Skin-Deep LP ist immer mal wieder 
auf dem 2nd Hand Markt zu sehen. Ich habe für das Ding vor 
etwa acht oder neun Jahren in einem Pariser Plattenladen um 
die 30 Euro (damals waren's noch Francs...) gelötet. Das dürf- 
te eher die obere Preisgrenze darstellen. Nur gab es damals 
halt noch kein eBay und entsprechend war es schwieriger an 
solchen Kram ranzukommen: "take it or leave it" hiess es 


dann. Mir war und ist es die Scheibe aber absolut wert, wenn 
sie auch keine jener Langrillen ist, denen ich, wenn sie mir 
jetzt aus dem Fenster fielen, gedankenlos hinterher sprünge. 
Aber nachtrauern würde ich dem Teil schon. Diesem hübschen 
kleinen Mosaiksteinchen in der grossen, langen Skinhead- 
History. So perfekt für verregnete Sonntagmorgen. (raph) 


Auch wenn Alton Ellis gerne mit diesem Titel geschmückt 
wird. Wilfred "Jackie" Edwards ist mein legitimer "Mr. Soul of 
Jamaica". Verdient hat er sich diesen Titel durch (1) eine wun- 
derbar geschmeidigen Stimme (tägliches Gurgeln mit Honig 
lohnt eben doch) und (2) ein phantastisches Songwriting. Dass 
er es mit diesen Talenten in seiner Heimat nicht zu höchsten 
Weihen gebracht hat, liegt daran, dass er, als einer der ersten 
jamaikanischen Musiker überhaupt, schon früh nach London 
emigriert ist. Und im furchtbar schnelllebigen Musikbusiness 
Kingstons bist du als auswandernder Künstler in der Regel 
halt nun mal schon vergessen, bevor dein langsam gen 
Horizont tuckerndes Schiff überhaupt erst ausser Sichtweite 
gekommen ist... 
Jackie Edwards Karriere ist eng verknüpft mit der Geschichte 
des Produzenten Chris Blackwell und dessen legendürem 
Island-Label. Jackie war seit 1959 für Blackwell tätig, einen 
weissen "Upperclass"-Jamaikaner mit ühnlichem Background 
wie Edward Seaga, der im Rahmen der Blues Busters-Story er- 
wähnt wurde. Zumindest war Blackwell ebenso musikbeses- 
sen und visionär. Allerdings opferte er seine musikalischen 
Interessen nicht der Politik, sondern beschloss im Gegenteil 
sein kleines Island-Label ins ferne England zu exportieren 
und baute dieses dort zu einem regelrechten Musikimperium 
aus. (Wofür ihm — und sei es nur der daraus erwachsenen 
Existenzgrundlage von Trojan wegen — eine höchtstmögliche 
Auszeichnung verliehen werden sollte ... ich könnte mir da 
etwas in der Art des Goldenen Eichenlaubs mit Schwertern 
und Brillianten zum Ritterkreuz des Eisernen Kreuzes vorstel- 
len, wie es bekanntlich bisher erst einmal, am 1. Januar 1945 
um genau zu sein, an den Fliegeroberst Hans-Ulrich Rudel 
vergeben wurde.) 
Als Blackwell diesen Entschluss 1962 in die Tat umsetzte, 
nahm er — salopp ausgedrückt — sein bestes Pferd im Stall 
gleich mit auf die Reise. Edwards tauschte nun also sein hei- 
matliches Leben als gefeierter Balladeer gegen ein Dasein als 
absoluter No-Name im fernen und kalten Exil. Dort hatte er 
sich für Island zu Beginn nicht nur als Sänger und Songwriter, 
sondern auch als Aussendienstler Numero Uno zu betätigen: 
den Kofferraum seines Autos voller Singlekisten, klapperte 
er anfünglich die westindischen Haushalte in und um London 
ab, beziehungsweise belieferte später — als ein Vertriebs- 
netz endlich aufgebaut war — die lokalen Plattenläden. 
Vielleicht lag es an der grossen Entfernung zur skaverrück- 
ten Heimat, dass sich Jackie Edwards in jenen Jahren vom 
Offbeat-Virus nicht wirklich anstecken liess und weiterhin 
mit absoluter Selbstverständlichkeit R&B und Soul von 
grösster Güteklasse einsang. 
Am Laufmeter schrieb er Songs, nicht nur für sich selbst, 
sondern auch für andere Artisten. Und zwar verdammt 


Jamaican Soul Stars - pt, 2 


erfolgreich: 1965 komponierte er Keep On Running für die 
Spencer Davis Group, die damit einen waschechten UK Num- 
mer Eins Hit landete! Womit Edwards immerhin den ersten je 
von einem Jamaikaner geschrieben internationalen Nummer 
Eins Hit für sich verbuchen darf. Und den zweiten noch dazu: 
Denn als gübe es nichts Leichteres, wiederholte er diesen Er- 
folg im folgenden Jahr für die gleiche Gruppe mit Somebody 
Help Me nochmals. 
Nun, hiermit mögen bei der ignoranten grossen grauen Masse 
die dicken Erfolge gefeiert worden sein, aber wir heissen Chi- 
cken wissen es natürlich besser. Denn genau in jenen besag- 
ten Jahren 1965/1966 haute Edwards in umtriebiger Manier 
auch sein stärkstes eigenes Material raus. Jene Songs, auf 
denen sein Ruhm in der Northern Soul Szene begründet ist: 
Neben meinem Lieblingssong Z-0-V-E (Killer! Uaarg!) ist da 
an erster Stelle natürlich das wunderbare / Feel So Bad zu 
nennen, kommerziell zwar keine grossen Stricke zerreis- 
send, aber (zumindest im Rückblick) trotzdem der Überflieger 
seiner Karriere. Das Teil geniesst in der Northern Soul-Szene 
Kultstatus und für die Original-7" (Island, WI-3006) sind ganz 
anstündige dreistellige £-Beträge zu löten... Auch das '76 
Reissue wird mit ca. 40 £ unverschämt hoch gehandelt, doch 
gibt es für die weniger gut betuchten unter uns wenigstens 
noch ein aktuelles Bootleg zum kleineren Preis. Oder man 
holt sich — viel 


Jackie Edwards "J Feel So Bad" 


— The Soul i 
CD — Castle Music = a. 


Love And I, die Soulvorlage 

Reggae der Maytones. (Insider: 
sang Edwards zum Beispiel d 
gleich selber nochmals ein — 


und des Jamaican Soul-Artik 
über balladeske Schmachtfet 


ndgültig. Oder du stürzt dich vom Balkon. 

e Warnung vorn aufs Plattencover. Aber 
vom Kauf abhalten! Obwohl verdammte 
oolsten Alben in meinem Schrank. Auch 
t ganz nachvollziehen kann, die alte Pun- 
zeine Songs sind super, aber in der Masse 
ss! Kein Sinn für Romantik halt, (raph) 


Scheiss-CD only: Eines der c 
wenn Reb Renegade das nich 
kerin. Ungeführes Zitat: "Ein 
des Albums: eindeutig zu sü 


cleverer — einfach den ersten Teil der "Work Your Soul"-Com- 
pilation. Da ist der Song auch zu finden, erst noch mit dem fast 
ebenso schönen Come On Home (ein Hit für die 60er Popsters 
Herman's Hermits). Beide Titel sind prototypisch für Jackies re- 
laxten Soul, der kaum je über den Midtempo-Bereich hinausgeht, 
und einen Gesang, der voller Soul ist, dabei aber doch nie ange- 
strengt wirkt. Absolut souverän. Im Booklet von "Work Your Soul 
Vol. 2" wird das so schön umschrieben: "...he seemed to have 
the knack of creating soulful music without even coming clo- 
se to breaking sweat." Auf dieser zweiten Sampler-Schei- 
be ist Jackie natürlich ebenfalls prominent vertreten: 
Neben den beiden Solonummern Come Back Girl und 
Tell Me What It's All About auch einmal im Duett 
mit Millie Small. Das gemeinsame Ooh Oohist ein 
Uptempo-Knaller, der sich üusserst positiv vom 
übrigen seichten Gesülze abhebt, das die beiden 
als eine Art britisch-jamaikanisches (Alp-)Dream- 
team sonst noch auf Vinyl gebannt haben. 
Tja Gesülze. Jackie Edwards hatte natürlich durch- 
aus einen Hang zum Kommerziellen und ein nicht zu 
kleiner Teil seines Werkes hat sich die despektierliche 
Bezeichnung als Schmachtfetzen redlich verdient. Schon 
wenn man sich die ellenlange Liste seiner LP-Veröffentli- 
chungen auf UK Island ansieht (alleine 1966 vier Platten... .), ist 
es nicht schwierig sich auszumalen, dass die Quantität hier ab 
und an der Qualität vorgezogen worden sein dürfte. (Vom 1965er 
Gospelalbum mit dem viel sagenden Titel "Stand Up For Jesus" 
will ich jetzt mal gar nicht sprechen...) 
Aus diesem Grund wird Edwards’ UK-Werk in puristischen 
Reggae-Kreisen gerne in die Popschublade für belanglose Tin- 
gel-Tangel-Musik gesteckt. Tja, selber Schuld ihr Penner. Für die 
ganzen Roots-Ignoranten beginnt Jackie erst ab 1972 wieder zu 
existieren. Dann nämlich kehrte Edwards nach Jamaika zurück. 
Dies weil Blackwell und sein Island-Label in der prä-Marley'schen 
Reggae-Krise ihr Interesse an jamaikanischer Musik verloren 
und sich — erfolgreich — auf Progressive Rock zu konzentrieren 
begannen. Jackie ging den umgekehrten Weg: er entdeckte nun 
erst (gezwungenermassen vielleicht) sein Interesse am Reggae 
wieder und machte — nun halt in diesem Stil — genau da weiter, 
wo er in Europa aufgehört hatte: mit schmachtigen Lovesongs. 
Und trug damit entscheidend zur Entwicklung jenes Genres bei, 
das gemeinhin als "Lovers Rock" bezeichnet wird (bäh!). Zeit für 
mich, den Mantel des Schweigens auszupacken. Bleibt nur noch 
der traurige Nachsatz: Verstorben ist Jackie Edwards viel zu früh, 


PUTYDUR nümlich schon 1992 an einem Herzinfarkt. (raph) 
Ach, noch was für all die Punks unter euch: Jackies Get Up (das 
ich allerdings nicht kenne) soll die musikalische Grundlage von 


AN AY The Clash's Revolution Rock sein. 


FANZINI. 


Moloko Plus nr. 34 
(64 Seiten + CD für 2.50 Euro + Porto bei 


www.moloko-plus.de) 


Nachdem sich das Moloko mit der genialen 
nr. 33 (insbesondere Springtoifel & Jack 
Johnson) mal wieder selber überboten hatte, 
wird hier die Messlatte erneut hoch gehalten. 
Seit Jahren schon setzt nämlich das Moloko 
Plus in der deutschsprachigen Fanzinezene 
die Massstübe. Mit der regelmässigen 
Erscheinungsweise, einem coolen 7"-Format 
und der grossartigen, hochglänzenden Auf- 
machung eines Magazins gesegnet, versteht 
es dieses Heft trotzdem noch immer den 
puren DIY-Fanzine-Spirit zu versprühen. Mo- 
loko-Chef Torsten kann dabei auf eine kleine 
Armee von Schreiberlingen zurückgreifen, 
die gekonnt mit der Feder umzugehen 
vermag und über profunde Musikkenntnis 
verfügt. Sorgt für grosse Abwechslung, 
wobei die Themenvielfalt immer riesig ist 
und von tragisch am Leben gescheiterten 
Sportgrössen über Oil (diesmal Cock Sparrer, 
Eastside Boys), Punk (Guitar Gangsters, TV 
Smith), Psychobilly (Psycho-Special) bis hin 
zu Blinddates, Kolumnen, Konzertberichten, 
Reviews, Label-/Länder-/Städte-Specials und 
anderem Pipapo reicht. Deshalb mein unbe- 
dingter Ratschlag, dieses Heft zu abonnieren. 
Was Besseres werdet ihr nicht finden. Checkt 
mal die Homepage. (raph) 


Big Shot nr. 4 
(64 Seiten A5 für 2 Euro + Porto bei 


www.bigshotzine.tk) 


Verdammt, in der halben Zeit in der die einen 
mühselig versuchen eine schübige Ausgabe 
ihres Fanzines auf die Beine zu stellen, wer- 
den andere zur absoluten Institution. Nach 
inzwischen vier Ausgaben hat das Big Shot 
— das aus verschiedenen "alten" Skinzines 
hervorging — seine Stellung an der Spitze 
der 101%-Trad-Skin-Fanzinelandschaft 
erdbebensicher zementiert. Wie beim oben 
besprochenen Moloko Plus ist die Stärke auch 
dieses Hefts in der Anhüäufung redaktionellen 
Talents auszumachen. Geistreich schreiben 


RTV Lewis 


sich verschiedene Experten durch die The- 
menlandschaft von Reggae, Soul und Ska. 
Auch wenn diesmal über die Southallriots 
von 1979 und in diesem Zusammenhang 
über die Ruts geschrieben wird, ist dieses 
Heft eigentlich strickte der schwarzen 
Musik vorbehalten. Dabei wird über den 
Szeneüblichen Tellerrand gelinst, wie die 
Fortsetzung des Acid Jazz-Artikels beweist. 
Am interessantesten diesmal das lange In- 
terview mit dem ehemaligen Skin-up Haus- & 
Hoffotographen Lord Helmchen. Eine Reise in 
die deutsche Skinheadszene der 90er. Dane- 
ben viel weiteres von Rico über Max Romeo 
zu Rhoda Dakar (ex-Bodysnatchers) bis hin zu 
Ska im Allgemeinen und einer Vielzahl von 
festen Rubriken sowie dem ganzen üblichen 
Reviewkram. Und welches andere Heft kann 
schon von sich behaupten einen Korrespon- 
denten in Kingston zu haben? Ein echt gutes 
Heft für den wissensdurstigen Skinhead von 
heute. (raph) 


Rinn Inne Pann nr. 7 
(ein paar lose Seiten für wenig Geld bei 


r-i-p-zine @web.de) 


Macht üusserlich (scheusslich kopiert, häss- 
lich gelayoutet) total auf Understatement 
und setzt damit bewusst einen Gegenpunkt 
zur immer professioneller, immer bunter 
werdenden Konkurrenz. Rein vom Umfang 
her (der ist by the way umgekehrt proporti- 
onal zur überdimensionierten Schriftgrösse) 


trägt. Wenn Ihr masochistisch veranlagt seid 
oder aber über gesunden Humor verfügt, 
dann ordert das Teil bei oben genannter 
Adresse. (raph) 


Conqueror nr. 8 
(32 Seiten + Poster bei 


theconqueror @gmx.net) 


Ich habs oben erwähnt: In den letzten drei 
Jahren hat die traditionell angehauchte 
deutsche Skinzine-Landschaft einen Konso- 
lidierungsprozess durchgemacht, aus dem 
das Big Shot resultierte. Übrig geblieben 
sind daneben einzig das Kellerkind Rinn 
Inne Pann (sozusagen in der Rolle des Glo- 
balisierungsverlierers) und der Conqueror. 
Obwohl die Konkurrenz also nicht mehr 
breit gestreut ist, wird — marketingtechnisch 
gewieft — versucht sich mit dem Subtitel 
"a tribute to the spirit of 1970" und der 
Positionierung als "einzigem existierendem 
Suedehead-Fanzine" deutlich vom Rest 
abzugrenzen. Unterstrichen wird diese Early 
Seventies-Ausrichtung mit einem Artikel über 
die Brown-Label-Series von Trojan und einer 
Fotocollage einer originalen Suedehead- 
Gang, was bemerkenswert ist, da solche Pics 
wirklich sehr rar sind. Ansonsten gibt's noch 
ein gutes Interview mit Dennis Alcapone, 
viele Festival-, Konzert- und Nighterberichte 
sowie ein Artikel über all jene Reggae-Songs, 
bei denen das Wort Skinhead in Titel/Text 
vorkommt. Wobei richtigerweise bemerkt 
wird, dass dies nicht immer die besten Tunes 
sind. Ein Heft bei dessen Lektüre sich insbe- 
sondere all jene Skins wohl fühlen werden, 
die "Tradition & Stil" als nicht verhandelbare 
Grössen betrachten, denn Themen wie Punk 
oder Oil werden im Conqueror noch nicht mal 
mit der Kneifzange angefasst. (raph) 


ist das RIP eigentlich ein kleiner Happen un 


für zwischendurch. Doch der Bissen könnte 
manchem im Halse stecken bleiben. Denn 
die oben genannte Konkurrenz (von der 
auch locker mal das Cover geborgt wird) und 
allgemein gewisse snobistisch-elitüre Ten- 
denzen, die sich in Teilen der traditionellen 
Skinheadszene breit zu machen scheinen, 
werden heftig auf die Schippe genommen. 
Ja, eigentlich ist das Rinn Inne Pann eine 
Art Anti-Heft. Und pendelt dabei nicht nur 
zwischen Licht und Schatten, sondern viel 
extremer: zwischen Genie und Wahnsinn. Die 
Titanic der Skinzines. Hier kriegt alles sein 
Fett weg, was kurze Haare hat und Martens 


Live im Walfisch, Freiburg 
am 11. August 2007 


Die Türe fliegt auf! Zwei 
Gestalten, gegen das Licht nur schemen- 
haft zu erkennen, betreten den Raum 
und beginnen zu singen. Schweissgebadet 


liege ich da, im Schädel ein dumpfes 


Pochen. Dieses wird sich in den nächsten Stunden zu einem veritablen 


Riesenkater auswachsen. Einem richtigen Puma. Aber vorher die bangen 


Fragen: Was geht hier vor? Wo bin ich? Und wer zur Hölle ist das? 


Als ich die drei Berliner zum bisher ersten, (letzten) und ein- 
zigen Mal sah, war dies im trantütigen Basler Sommercasino 
vor ca. 20 Nasen und bei einer Stimmung dermassen tief 
unter dem Gefrierpunkt, dass dir fast die Zehen abfroren. 
Heute ist der Walfisch gut gefüllt und der Publikumsandrang 
macht es der Kneipe leicht, ihren Ruf als langsamste Theke 
Deutschlands zu verteidigen. Das nervige Anstehen wird 
durch den Auftritt der soliden und sich reichlich bemühenden, 
aber letztlich doch gänzlich unspektakulären local Vorband 
nicht unbedingt kurzweiliger. Spannend wird's erst als nach 
langer Wartezeit die Shocks mit Banned From The USA gross 
loslegen. Der Schritt vor die Bühne Pflicht, was die restliche 
Crowd zwar ebenso sieht (na ja, im Walfısch ist auch nicht 
viel Platz, um sich abseits der Bühne zu vergnügen), aber 
von überschüumender Stimmung kann keine Rede sein. Das 
Publikum ist in Freiburg ja immer etwas bieder, ganz wie man 
es sich halt so vorstellt in dieser pazifistischen Studenten- 
Stadt. Einziger Farbklecks im grauen Müsli-Grau 


ist good old Mr. Pankerknacker, der, wann immer bei Freiburgs 
Punkkonzerten stimmungsmüässig Not am Manne ist, unter 
unbarmherzigem Rückgriff auf die alkoholischen Reserven 
des jeweiligen Veranstaltungsortes gnadenlos für Abhilfe 
sorgt. Und gerne auch mal einen unbescholtenen Mitbesucher 
mit in den Abgrund reisst. Und ich falle immer wieder drauf 
rein. Jägermeister im 60-Sekunden-Takt. Schon fünf Minuten 
später bin ich schwerst angeschlagen. 

Während wir unsere Thekenspielchen treiben, brettern die 
Shocks konzentriert ihren Gig runter. Zweiter Song ist vom 
neuen Album: Befroffein. Viel mehr kann ich nicht rekons- 
truieren. Konstatiere aber immerhin, dass allgemein viele 
Songs vom aktuellen Longplayer gespielt werden und diese 
sich nahtlos in das restliche Material einfügen. Straighter 
Gig, ohne Firlefanz, ohne Ansagen, Song um Song. Reb 
Resistance, mein musikalisches Gewissen (holt mich immer 
auf den Boden der Tatsachen zurück, wenn ich etwas zu über- 


schwänglich abfeiere), ist begeistert, obwohl sie die Shocks 
auf Platte nicht dermassen toll findet. Gutes Zeichen. Das 
Publikum ist inzwischen auch etwas aufgetaut, von Stefano 
und mir nicht zu sprechen, wie wir Luftgitarre spielend vor 
der Bühne rumposen. Alter Routinier werfe ich wie immer 
einen Blick auf die auf der Bühne aufliegende Setlist, um zu 
sehen, ob meine Faves gespielt werden. Tun sie nicht. Also 
artig um Asexvell gebeten und tatsächlich wird der Song noch 
eingebaut. Sehr schön! 

Auch sonst lassen die Shocks nicht um Zugaben bitten. 
Nach dem letzten Song auf der Setlist die erste Ansage des 
Abends: "Das war die Arbeit, jetzt kommt das Vergnügen!" 
Und schon geht's weiter. 35 Minuten wollten die krankheits- 
geschwächten Berliner ursprünglich spielen, 1,5 Stunden 
sinds schlussendlich geworden. Top Gig! 

Und, ha, Mitternacht vorbei und ich ein Jahr älter. Anstossen 
müssen wir natürlich alle mit Jägermeister. Hab inzwischen 
Schlagseite ohne Ende. Und als das Solimobil (thanks for 
driving) Richtung Heimat aufbricht, verkrampfen sich meine 
Finger bei jeder Kurve heftig im Polster des Vordersitzes: 
verzweifelte Versuche meinen Magen am Abheben zu hin- 
dern. Das Wegnicken auf der Autobahn ist eine Erlösung. In 
Basel werden wir ausgeladen, um im Gästezimmer meiner 
Eltern zu übernachten. Für die letzten Schritte hänge ich 
mich an Reb, die mir, am Ziel angekommen, ein wundervoll 
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Shocks — Brace ... Brace 
LP/CD — Dirty Faces Records 

77 in ‘07. Auch mit ihrem dritten Longplayer bleiben sich die Shocks 
absolut treu. Kurze, intelligent geschriebene Songs, vorangetrieben 
von stakkatoartiger Gitarre und geprägt von fast schon lakoni- 
schem Gesang. Die Texte immer etwas abgedreht, doch bei Titeln 
wie /eerlauf generation, wo ist die pose?und havin’party sprechen 
mir die Berliner aus dem Herzen. In musikalischer Hinsicht sind 
insbesondere die beiden Songs M/Ound peter hervorzuheben, zwei 
Ohrwürmer, die gut an meine bisherigen Faves Asexue/lund Insekt 
rankommen und sich damit in der Liga meiner (momentan) ewigen 
Top-100-Punkrocksongs im eng besetzten oberen Tabellendrittel 
auf den Zehen rumtreten dürften. Erwähnt soll auch der Titeltrack 
sein, der als Surfinstrumental ziemlich aus dem restlichen Kram he- 
raussticht. The Shocks goes experimentell auf die alten Tage? Who 
knows? Anyway: Werde hier nicht weiter Eulen nach Athen tragen 
und Papier verschwenden, in dem ich dieses Album preise. Shocks 
kennt und liebt man. .. .oder — um hier mal kurz noch polemisch zu 
werden — hat nicht viel Ahnung von Punkrock. (raph) 


verpacktes Geburtstagsgeschenk überreicht. Danke Schatz, 
doch noch wührend des Auspackens gehen bei mir endgültig 
die Lichter aus. Bleibt ihr nichts anderes als nun ihrerseits 
mich auszupacken und halbwegs ins Bett zu hieven. Wenige 
Stunden später fliegt die Türe auf und im Zimmer stehen 
Mom und Dad und singen frohgemut ihr "Happy Birthday". 
Oh God! My. Head. Is. In. PAIN! (raph) 
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Verdammte Scheisse, nervt mich das, dass ich bei diesem Gig 
meine Kamera nicht dabei hatte. Nicht nur, weil wir, kaum im 
verwinkelten Wollishofener Güterschuppen angekommen, 
klug und weise sofort die VIP-Loge in Beschlag nahmen (will 
heissen den wackligen Holzbalkon direkt gegenüber der Büh- 
ne enterten) und somit beste Sicht auf das Geschehen genos- 
sen, sondern auch weil sich dieser Abend unerwarteterweise 
zu einem der besten Konzerterlebnisse entwickelte, das ich in 
den letzten zwei, drei Jahren erleben durfte. 

Die Vorzeichen waren ja schlecht. Reb & myself hatten mit 
Alex Copasetic und Ralph Kommander K. hohen Besuch aus 
Hamburg, durch Arne Peanut Vendor aus Leipzig noch ver- 
stärkt. Die Hamburger hatten am Abend zuvor im Dynamo 
aufgelegt und dort erstens die Nacht zum Tag gemacht und 
sich zweitens Augenzeugenberichten zufolge hart an die 
Komagrenze gesoffen. Entsprechend sahen die Herren heute 
Abend auch aus: Aschfahl und mit Augenringen bis unter die 
Knie. Ich hatte mich an besagtem Vorabend zwar dezent 


und frühzeitig zurückgezogen, doch die Grippe, die mich 
dazu zwang, machte mir noch immer ziemlich zu schaffen. 
Also haben wir eher der guten Form halber den Weg in den 
Güterschuppen angetreten, ein ruhiger DVD-Abend würe wohl 
eigentlich allen Beteiligten lieber gewesen. Aber so explizit 
den Schwachen raushängen zu lassen, getraute sich dann 
doch keiner. Deshalb an diesem Wahnsinnswochenende 
Oil/Saufrock im Dynamo ignoriert (Kassierer...), 77er-Punk 
in der Mars Bar links liegen gelassen (Escalator Haters Plat- 
tentaufe), Sixties/Orgelkram im Helsinki verschmäht (Men 
From S.PE.C.T.R.E.) und sich für Rock'n'Roll im Güterschuppen 
entschieden. Perfekte Wahl! Obwohl beim Eintreten mal kurz 
leer geschluckt: So viele Rockabillys und Rockatussis habe ich 
in der Schweiz ja noch nie versammelt gesehen. Aber alles 
easy-greasy. Eine grossartige DJöse wärmte das Publikum 
mit R&B und Rockabilly aus den Fifties auf, wobei uns Mr. 
Peanut Vendor eine wertvolle (wenn auch sich selbst zurecht- 
gezimmerte) musikalische Lebensweisheit mit auf den Weg 
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gab: "Wenn es ein Saxophon-Solo hat, dann ist es R&B (dito 
schwarz), wenn es ein Gitarrensolo hat, dann ist es R'n'R (dito 
weiss). Wertvoll für all jene, die sagen, sie tanzen nur zu 
schwarzer Musik. Was an sich keine schlechte Einstellung ist, 
aber eben: die Grenzen verschwimmen da teilweise extrem 
und an diesem Abend war solche Haarspalterei definitiv nicht 
angesagt. Denn die Schweizer Vorband The Rewinders zeigte 
zum Auftakt wie cool Rockabilly, weit jenseits von Flammen- 
würfeln und dem ganzen Klischeekram, sein kann. Und ich 
muss zühneknirschend eingestehen, dass mein jahrelanges 
verbales Eindreschen auf alle Spielarten des Rock'n'Roll nicht 
ganz objektiv und begründet gewesen ist. (Trotzdem sind mir 
Greaser nach wie vor grundsätzlich suspekt. Keine Gnade 
hier.) Die Rewinders boten absolut grossartigen Swamp- 
Sound mit coolem Gesang, eingängigem Songwriting und 
einem mächtig wummernden Standbass, der dem Sound die 
nötige Tiefe und Wucht gibt. Dennoch ziemlich laid-back das 
Ganze und dabei nicht lässig mitzuwippen, ist ein Ding der 
Unmöglichkeit. Tolle Band, checkt bei Gelegenheit unbedingt 
deren 10" (mit beiliegender CD für die digitalen Weicheier). 
",..meanwile, back in the swamp" heisst das Teil, erschie- 
nen auf Blue Lake Records. Geheimtipp dieser Ausgabe. 
Nach diesem Set war es schon richtig spät, weit nach Mit- 
ternacht, und die Luft inzwischen dermassen rauchig, dass 
die Augen trotz ständigem Trünenfluss nur noch brannten 
wie Feuer. Hütte mir jetzt jemand ein Taxi angeboten — ich 
hätte ihm nen dicken Kuss auf die Wange geschmatzt und 
wäre ruckzuck weg gewesen. Speedy-Gonzales-müssig. Aber 
nix da, erst noch ein burlesques Intermezzo, doch dann war 
es endlich soweit: die Montesas enterten die niedrige Bühne 
des Güterschuppens. 


Cooler Style, aber für die ganzen Hardcore-Rockers bestimmt 
eine Spur zu Sixties, zuviel Anzug, zu wenig Lederjacke. Und 
somit argwöhnisch beüugt. Unbeeindruckt davon legten die 
vier Aachener los wie die Feuerwehr. Was für eine Show! Mit 
viel Witz und Ironie, grossen Posen und kleinen Tricks führ- 
ten die vier Jungs durchs Programm. Mit heisser Orgel und 


— wie sollte es heute auch anders sein — viel Rock'n'Roll im 


Blut. Musikalisch irgendwie, irgendwo auch immer in diesem 
deutschen Nachkriegsbeat verwurzelt, symptomatisch für die 
Zeit als die Krautjugend in den Fünfzigern und frühen Sech- 
zigern, nach tristen Jahrzehnten aufgezwungenen deutschen 
Liedguts, Marschmusik und Wagneropern gierig alle musika- 
lischen und kulturellen Einflüsse aus dem englischsprachigen 
Raum aufsog. Diesbezüglich besonders herausragend das 
deutschsprachige Girl, dv machst mich so an!, das ohne wenn 
und aber aus einem dieser trashigen Jugendfilme von anno 
'62 stammen könnte, wie sie ab und an am Samstagvormittag 
in den Dritten Sendeprogrammen noch gezeigt werden. 

Ich kannte die Montesas bisher nicht, vielen anderen wird es 
ebenso ergangen sein, aber die vier Jungs haben die Hütte 
trotzdem zum Beben gebracht. Wie beispielsweise der klei- 
ne, feingliedrige aber dennoch berserkerhaft aufspielende 
Drummer den Rest der Band mit gewaltigen Urschreien 
immer wieder vorantrieb, wirkte zu keinem Zeitpunkt aufge- 
setzt oder einstudiert. Der ging unglaublich ab. Und obwohl 
die Montesas wahnsinnig routiniert sind beziehungsweise 
sein müssen, um eine solche Wahnsinnsshow überhaupt 
hinkriegen zu können, lassen sie dies das Publikum keine 
Sekunde lang spüren. Als hätte man die Jungs vor dem 
Konzert ein Jahr lang in Ketten gelegt und nun müssten sie 
um ihre Freiheit spielen. Grandios. Nach dem Gig ist das Pu- 
blikum total platt. Irgendwie — es geht ja auch fast schon die 
Sonne auf — fehlte sogar beinahe die Kraft, nach Zugaben zu 
rufen. Mir zumindest ging es so. Ich stand da auf dem Balkon, 
halb im Fieberwahn, klammerte mich schwach ans Geländer 
und dachte nur: hört nicht auf, macht weiter — brachte 
aber keinen Ton raus und selbst zwei, drei müde Klatscher 
bereiteten grösste Anstrengung. Fix und Fertig. Diese Band 
hat die gesamte Energie aus ihrem Publikum ab- und in sich 
aufgesogen, um sie dann in einer gewaltigen Performance 
spektakulär explodieren zu lassen. Geniall (raph) 


Um noch kurz meinem Lieblingshobby zu frönen, dem 
Aufstellen von Ranglisten: In meiner ultimativen Liste der 
allerbesten Livebands auf diesem Planeten haben sich die 
Montesas an diesem Abend mal locker den zweiten Platz hin- 
ter den unerreichbaren Aggrolites erspielt, gleichauf mit den 
Partisans und knapp vor den Angelic Upstarts, Adicts, Turbo 
ACs, Tight Finks, Cock Sparrer und Lower Class Brats. Yeah! 


PU 


Lutece Borgia — Long Live Summer 


LP/CD — UVPR? Records 


In gewollt scheusslicher, aber in sich stimmi- 
ger und liebevoller Aufmachung, die grossen 
Humor verrät, kommt der neue Longplayer 
der drei Pariser daher. Nachdem mich das 
vorhergehende Minialbum nicht so recht hat- 
te begeistern können, ist diese Scheibe eine 
positive Überraschung erster Güte. Entgegen 
dem Titel, der eine gewisse Hang-loose- 
Stimmung suggeriert, geht es hier bestens 
ab. Punkrock der wunderbar kompromisslos 
nach vorne losgeht und in rauhem Gesang 
und eingüngigen Chören eine gewisse Nähe 
zum Oil zeigt. Gutes Songwriting mit viel 
Drive — gefüllt mir ausgesprochen. Sprachlich 
pendelt man zwischen Französisch und Eng- 
lisch, was für zusätzliche Abwechslung sorgt 
und pisst textlich — in bester französischer 
Tradition — mit Vorliebe der reichen Bour- 
geoisie ans Bein. Streetpunk ohne Posen und 
Klischees, eine Seltenheit heutzutage. Super 
Scherbe, von der ich mir auf jeden Fall noch 
die Vinylversion besorgen werde. (raph) 


Janitors — Work 


LP/CD— UVPR? Records 


Diese Jungs haben nach Veröffentlichung ih- 
rer grossartigen Debut-EP verdientermassen 
das Cover des letzten We Dare geziert. Es 
gibt, meiner Meinung nach, nur äusserst 
wenige gute Skinheadbands auf dieser 
Welt. Wenn schon, meist ülteren Semesters. 
Diese jungen Franzosen jedoch haben sich 
auf Anhieb in die Topliga gespielt. Mit 
sehr grossem Rock'n'Roll-Einfluss und 
Reibeisengesang klingen sie — ich 3 


kann mir nicht helfen — volle Kanne WM 


nach der ersten Skrewdriver Platte. © 
Was ja nicht verkehrt ist. Musikalisch 
gesehen zumindest. Nimm dazu etwas 
Eater oder gar Blitz (deren 4Q wird denn 
auch gecovert, etwas überflüssigerweise) 
und es resultiert eine arschgeile LP, wozu 
auch die wenigen französisch gesungenen 
Songs beitragen, die dieses Original-80er- 
Franzosen-Oil-Feeling heraufbeschwören. 
Besonders hervorzuheben ist — neben 


Ni 
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einer ausserordentlichen instrumentalen 
Spielfühigkeit allgemein — der Gesang, der 
immer super eingesetzt wird. Grosses Kino. 
Einen kleinen Abzug gibt es hingegen für die 
spätpubertüren Texte: jugendlicher Übermut 
gepaart mit mässigen Englischkenntnissen 
— da werden alle Skinhead-Klischees bedient 
bis zur Peinlichkeit. (Allerdings verstehst du 
die eh nicht, dem Brachialgesang sei Dank!) 
Trotzdem drei Daumen weit in die Luft ge- 
streckt für diese aussergewöhnliche Scherbe 
mit dem geilen Cover-Artwork! (raph) 


Krum Bums — As The Tide Turns 


CD & Picture LP— T.5.0.R. Records 


Die texanischen Krum Bums (was soviel be- 
deutet wie Krümelkinder, eine Bezeichnung, 
die wührend der Weltwirtschaftskrise von 
1929 für um Essensreste bettelnde Kids 
geprügt wurde) haben sich, so konnte ich der 
begeisterten einschlägigen Fanzinepresse 
entnehmen, schon mit ihrem Debutalbum 
einen Fixplatz am Firmament des Nieten-Prü- 
gel-Punks erspielt. Wenn ich mir nun diese 
zweite Scheibe anhöre, dann kann ich nach- 
vollziehen warum. Die Songs sind abwechs- 
lungsreich, aber doch eingüngig und bleiben 
schnell im Ohr hängen. Die Produktion knallt 
extrem und gespielt wird mit hohem Tempo 
und unglaublicher Wucht. Am besten ist aber 
der Sünger, der die Texte in fast schon un- 
menschlicher Art und Weise rauszischt. Was 
mich hingegen stört, sind die hochtechnische 
(und dabei absolut einwandfreie) Spielweise 
und die komplexen Songstrukturen. Beides 
erinnert mich, 


insbesondere zusammen mit der ausgefeil- 
ten Produktion und den schlagzeugerischen 
Double-Bass-Attacken, schwer an meine 
Teeniezeiten als begeisterter Thrash-Metal- 
ler. Das ist das Gegenteil vom 3-Akkorde- 
Schepperpunk mit einer Gitarre und nem 
Basser, der nur zwei Saiten bedienen kann. 
Was absolut nicht negativ sein muss. Aber 
nicht ganz mein Bier ist. (raph) 


Monster Squad & Obstrusive — Kill 


The Silcence (D—-1.5.0.R. Records 


Hab ich vorher noch nicht erwähnt, aber 
TSOR ist ein gar nicht mehr so kleines Label 
aus der weiteren Umgebung von Zürich, das 
dabei ist, sich vor allem auch international 
einen grossen Namen zu machen. Dazu wird 
bestimmt auch diese Split beitragen, auf der 
sich beide Bands jeweils abwechseln. Klappt 
ganz gut, weil sich die kalifornischen Mons- 
ter Squad und die süddeutschen Obstrusive 
ziemlich ähnlich sind. Erstere legen mit All 
Out Of Control mit ner ziemlichen Granate 
los (die durch die lange Spielzeit von 4 % Mi- 
nuten allerdings etwas an Zerstörungskraft 
verliert). Guter Wechselgesang und tip-toppe 
Chöre. Die Latte ist hoch, doch Obstrusive 
stecken nicht zurück. Beide Bands knüppeln 
arg drauflos, die Texte werden wütend 
rausgeschrien und Zeit zum Verschnaufen 
kriegste keine. Aggro pur. Titel ist Programm, 
wobei die Stille hier regelrecht zerfleischt, 
nach allen Regeln der Kunst in Stücke geris- 
sen und vernichtend in den Boden gestampft 
wird. Wiederum gilt auch hier die kritische 
Einschränkung von vorher: etwas weniger 
fancy Gitarrenarbeit und kürzere, einfacher 
gestrickte Songs würen mir persönlich lieber. 
Wenn dies zugegebenermassen auch etwas 
zulasten der Wucht gehen würde. Auf jeden 
Fall Hut ab vor TSOR, muss ich, nachdem ichs 
für diese Ausgabe verpennt habe, im nächs- 
ten Heft mal featuren. (raph) 


"I am the magnificent; ] am back with a shock of a soul boss, most thundering, storming sounds of soul; 


Dave 


Mannomann... ganze zweieinhalb Jahre rottete dieses Tonband vernachlässigt und unbeachtet im längst 


angerosteten Diktiergerät vor sich hin. Doch — oh, es geschehen noch Zeichen und Wunder — jenes sprang 


nach all der Zeit tatsächlich problemlos wieder an und so konnte das aufgezeichnete Gebrabbel nun endlich, 


endlich seiner finalen Bestimmung zugeführt werden. Der zugehörige Konzertbericht erschien, sozusagen als 


Appetizer (als inzwischen allerdings ziemlich verschimmelter Appetizer, würde ich mal sagen), in der letzten 


Ausgabe Ende 2004... Nun ja, da wir — mein Interviewteam wurde verdankenswerterweise durch Jefy "Dr. 


Reggae" Bricktop verstärkt — mit Barker eh grösstenteils über Dinge sprachen, die bald einmal vierzig Jahre 


zurückliegen, dürfte es auf ein paar mickrige Monate mehr oder weniger nun wirklich nicht ankommen. Dave 


Barker also. Tja, der hat die grosse Karriere leider knapp verpasst; wäre er nur ein oder zwei Jahre ülter 


gewesen und entsprechend früher — nümlich auf voller Höhe des Early-Reggae-Booms — mit dem Musicbiz in 


Berührung gekommen, ich garantiere Euch, klassische Skinhead-Idole wie Derrick Morgan, Laurel Aitken oder 


Clancy Eccles hätten sich warm anziehen müssen. Denn Daves kraftvoller Gesang und seine einmalige Stimme 


hätten zum neuen Sound gepasst, wie der Frosch zur liebestollen Märchenprinzessin. $o jedoch wurde dieser 


begnadete Sünger (der den Soul wohl mal locker zum Frühstück verspiesen hat) insbesondere durch seine 


einzigartigen Deejay-Versions bekannt. Und landete damit gar einen sensationellen Nr.1-Hit in England. Was 


ihm leider nicht mehr als den zweifelhaften Status eines one hit wonders eingebracht hat. Aber lest selbst: 


Jefy / Du wurdest auf den Namen 
David Crooks getauft, oder? 

Ja, Mann. 

Jefy / Wie bist du dann zu Deinem 
Künstlernamen Dave Barker gekom- 
men? 

Witzige Geschichte. Ihr Jungs habt ja 
sicherlich schon von Lee "Scratch" Perry 
gehört, oder?! Denn der gab mir diesen 
Namen. Das war so: Ich ging mit Glen 
(Adams) ins Aufnahmestudio, Randy's 
Studio, wo Scratch ein Tape für Busty 
Brown auflegte, damit der drübersingen 
könne. Doch Busty fand den Tritt einfach 
nicht. Da meinte Glen zu Perry: "Scratch, 
try Davel” Scratch sagte: "Who is Dave?" 
Da meldete ich mich und Scratch gab mir 
eine Chance. Als ich dann (singt) "You 
made me a prisoner of love" sang, 
sagte Perry begeistert: "Wow, du bist 
Dave Barker!" (von barker = Ausrufer 
— Anm. raph) 

Jefy / Dann meinte er also, du solltest 
nicht David Crooks sondern Dave Bar- 
ker als Namen benutzen? 


Weisst Du, mir ist es egal. du kannst 
mich Dave Crooks nennen, Dave Barker. 
Mann, mir doch egal! 

Jefy (lacht) / Doesn't matter. 

raph / Du hast nun eine Aufnahme 
für Lee Perry erwähnt. Aber du hast 
doch als Sänger für Coxsone Dodd an- 
gefangen, oder? Kannst du uns sagen, 
wann das etwa gewesen ist? 

Soweit ich mich erinnern kann, war ich 
damals etwa neunzehn oder zwanzig 
Jahre alt. 

raph / Dann muss das wohl ungeführ 
1968 gewesen sein? 

Eeexactly. Und ihr Jungs müsstet euch 
an eine Gruppe namens The Jamaicans 
erinnern können. (singt) "It's festival 
time, boom boom, ba ba boom boom. .." 
(wir fallen lallend mit ein— oh welch ein 
Graus, das Tape wird nachher sofort 
vernichtet...) Tommy Cowan war ein 
guter Freund von Coxsone Dodd. — Zu 
jener Zeit sang ich mit Glen zusammen, 
als Glen & Dave... 

Jefy / Glen Brown. 


Aaahh, you got it, you got it! Und Tommy 
Cowan stellte uns Coxsone Dodd vor. 
raph / Und so begann dann alles. Aber 
bald darauf hast du ja zu anderen 
Produzenten gewechselt, Sonja Pot- 
tinger oder Harry Johnson. 

Mit Sonja Pottinger ging das so: Es war 
in Jamaika gerade wieder Festival Time 
und Glen und ich schrieben einen Festi- 
val Song mit dem Titel Wake Up To Rea- 
lity. Wir gingen damit zu Sonja Pottinger 
und fragten, ob sie gewillt wäre, diesen 
Song mit uns aufzunehmen. Wir sangen 
ihn ihr vor und sie sagte ja. Also gingen 
wir ins Studio und spielten (singt): "Can't 
you see, we are born to be free, as we 
are ment to be, we are one nation and 
that's from creation, we all should wake 
up to realityyyy..." 

Jefy / Wann war das genau? 

1968. This is sixty-eight, it's gonna be 
great! 

raph (lacht) / Ah, Festival Time! It's 
gonna be really great. O.k. Nun bist 
du ja bald darauf zu Lee Perry gegan- 


gen. Denkst Du, dass du bei ihm den 
Höhepunkt Deiner Karriere hattest? 
— Ach übrigens: wusstest Du, dass 
Perry in der Schweiz lebt. 

Ja, ich weiss. 

raph / Ist ein echt komischer Vogel, 
der Typ. 

Nun ja, weisst Du, ich denke wir alle 
haben unsere etwas sonderbaren 
Seiten... Einige von uns verstecken es 
gut und andere können es einfach nicht 
kontrollieren. 

Jefy (lacht) / Und der konnte es de- 
finitiv nicht kontrollieren... Aber so 
ist er eben. 

raph (spöttelt) / Vielleicht ist das ja 
ein Teil seines Genies, haha. 

Jaaa, das ist eine ganz dünne Linie 
zwischen Genie und Wahnsinn. 

Jefy / Wie war es denn, mit ihm zu 
arbeiten? 

Es war extrem schön. Lee Perry gab 
mir die Chance ins Studio zu gehen, in 
Randy's Studio zu gehen... 

Jefy / ...das war bevor er sein eige- 
nes hatte... 

Genau. Er ermöglichte es mir also im 
Studio zu singen und auszudrücken, was 
ich fühlte. 

raph / Etwas sehr Bemerkenswertes 
an deiner Karriere ist ja, dass du 


sowohl als Sänger als auch als Deejay 
grossen Erfolg hattest. Es war sogar 
der Fall, dass du mit Johnny Dollar 
auf der A-Seite einer Single über ei- 
nen Rhythm gesungen und mit Double 
Heavy auf der B-Seite über denselben 
Rhythm getoastet hast. Und das ist 
doch ziemlich einzigartig. 

(überlegt) Ok, ok. Kann ich euch zwei 
Jungs mal eine einfache Frage stellen? 
Beide / Na klar. Sicher. 

Sei Ihr Euch Gottes bewusst? 

Beide / Äühh... jaja. Schon, hüstel. 
(Wir brummeln irgendwas in unsere 
Bärte und drücken uns um eine klare 
Antwort — in was für Situationen 
man da auch immer wieder gebracht 
wird...) 

Der allmächtige Gott... segnet uns mit 
Leben... 

Jefy (ruft lachend aus) / Shocks Of 
Mighty! 

Ja, genau! Shocks of Mighty. Er gibt 
uns Stärke. Wisst ihr: Es gibt Sachen, 
die kann man. Und es gibt Sachen, die 
kann man nicht. Dinge, die zu tun du 
bisher noch nicht die Chance hattest, 
aber wenn die Chance mal da ist, dann 
kommen diese Dinge einfach, und sie 
kommen von DIR. Wir alle sind mit so 
vielen Talenten gesegnet... 


raph (leicht ratlos) / Ok... 

Und das heisst, dass ich nicht sonderlich 
speziell und verschieden von euch bin. 
Wir alle sind auf unsere eigene Art 
speziell... (Jefy und ich werfen uns 
verzweifelte Blicke zu, die nur eines 
heissen können: Richtungswechsel! Aber 
schnell.) 

Jefy / Eigentlich hast du gesangs- 
und toastingmässig einen ziemlichen 
Yankee-Style drauf. Was waren Deine 
Einflüsse? 

Wie klang ich denn da draussen? Im 
gleichen "Yankee-Style"? 

Jefy (lacht) / Du klangst genau wie 
auf Platte! Great! 

Strong? 

raph / Powerfull! — Meiner Meinung 
hattest du eh eine der stärksten 
Stimmen Jamaikas. Gerade bei Dee- 
jay-Versions wie Ain't IF Heavy oder 
Got To Get Away, da bist du so funky 
und soulfull — das war ganz anders als 
bei den übrigen Jamaikanern. 

Jefy / Mit Sicherheit hattest du deine 
eigenen, speziellen Einflüsse? 

Kennt Ihr die Temptations? Smokey 
Robinson und die Miracles? Die Drifters 
mit Benny King? Und Huey Lewis? (singt) 
"They say the neon lights are bright on 
Broadway, on Broadway, they say there's 


always magic in the air..."(Barker hat 
den Song gecovert, in England sowohl 
auf Unity und Jackpot als 7" veröffent- 
licht — Anm. raph) Und natürlich James 
Brown! Und Chuck Jackson! (singt wieder, 
wow, hat der eine Stimme!) "Anyday now 
| will hear you say goodbye my love..." 
Und — und — kennt ihr Jungs Garnet 
Mimms? Das war ja derjenige, der sang: 
"Lady, Lady, Lady, why do you holler, 
ain't nobody seen your Johnny Dollar?" 
raph / Hey ja, grandioser Tune, den 
hast du ja auch gecovert. — Aber 
wie hast du denn die Geschichte des 
jamaikanischen Deejayings erlebt? 
Wurdest du auch von den "Grossen" 
wie U-Roy oder Count Machukie be- 
einflusst? Oder hast Du deinen Style 
ganz alleine gefunden? 

Ich habe meinen eigenen Style gefun- 
den. 

Jefy / Ja, du bist ja total anders an 
die Sache rangegangen. 

Seht ihr, als ich Shocks of Mighty für 
Lee "Scratch" Perry machte, da war 
das Erste, was ich sang: "It seems | was 
born, born to love you baby..." Und 
dann sagte Scratch er wolle eine Version 
davon. Er fragte mich, ob ich davon eine 
Deejay Version machen könne. Ich sagte, 
klaro, spiel das verdammte Ding einfach. 
Und als er den Track spielte, sagte ich: 
"Shocks of mighty!", und Scratch sagte, 
grossartig, und ich sang weiter: "This 
is upsetting, shocks of mighty, hit me 
back!" Und das war mein erster Dee- 
jay-Song. 

raph / Ok. Als du nun deinen eigenen 
Stil gefunden hattest, war dein Erfolg 
im UK grösser als in Jamaika. Da wur- 
den deine Songs zwar auch leidlich ge- 
spielt und du warst ein gefragter Star, 
der für viele Produzenten arbeitete, 
doch die riesigen Hits, wie danach in 
Europa hattest du da nicht. Ist das 
korrekt? Du hast zusammen mit An- 
sel Collins sogar sensationellerweise 
die englischen Charts getoppt. 

Weisst du was, ich denke, ich bin 


erfolgreich in der Schweiz, 
Deutschland, Holland, Frank- , 
reich, Belgien und auch - /, 
Amerika. : 
Jefy / Was ist denn 
deiner Meinung / f 
nach der beste Ort | wh 
um zu spielen? | 
Spanien. 

Jefy / Sicher Bar- 
celona, viele, viele 
Skinheads dort. 
(nickt.) Dies ist nun das 
zweite Mal, das ich in der 
Schweiz bin, und das ist das 
zweite gute Mal hier. Ich bin sehr 
erstaunt, und auch erfreut, dass die 
Schweizer so zu Reggae abgehen. 

raph / Nun aber nochmals ein paar 
Jüährchen zurück zu deinen Erfolgen in 
England. '71 hast du da ja wie gesagt 
mit Double Barrel und Monkey Span- 
ner grosse Charthits gehabt. Double 
Barrel markierte denn auch den 
Anfang der sehr erfolgreichen Zusam- 
menarbeit mit Ansel Collins. Kannst 
du uns da noch was drüber erzählen? 
Wie ihr euch getroffen habt? 

Ansel und $ly Dunbar (Ende 70er sehr 
erfolgreich als eine Hälfte des early 
Dancehall-Duos Sly & Robbie — er spiel- 
te hier die Drums auf Double Barrel und 
Monkey Spanner — Anm. raph) schrieben 
Double Barrel eigentlich bevor ich dazu- 
kam. Aber Ansel war total pleite und um 
sich was zu essen kaufen zu können, 
verkaufte er beide Tunes an Winston 
Riley; und zwar für nichts und wieder 
nichts. Und dann kam Riley eines Tages 
zu mir nach Hause und fragte, ob ich 
über die beiden Songs toasten könne. 
Jefy / Und er machte dann das grosse 
Geld... 

Er kriegte alles. 

raph / Wie viel hast du denn an diesen 
Erfolgen verdient? 

Im Studio nahm ich Monkey Spanner in 
einem Take auf und kriegte dafür 20 $. 
Wir wurden dann auf Tour nach England 
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geschickt, 
für 6-8 Monate, und ich kriegte dafür 
1000 £. Ok, wir kriegten auch für die 
Shows noch etwas Geld — aber als "rea- 
dy cash" gab es 1000 £. 

raph / Du hattest ja immer grösste 
Mühe, dich als Musiker über Wasser 
zu halten. Ist dir bewusst, wie viel 
diese ganzen alten Reggae-Singles 
heute wert sind? 

Ich weiss es. 

raph / Ist es nicht ein bisschen frus- 
trierend, wenn heute einzelne deiner 
Singles für 50 £ oder mehr den Besit- 
zer wechseln? Das ist teilweise ein 
Vielfaches von dem, was du für die 
Aufnahme gekriegt hast. 

Na ja, wir haben halt unten durch müs- 
sen, was die Bezahlung angeht und die 
verdienen jetzt leichtes Geld. Ich kann 
ihnen nur zu ihrem Glück gratulieren. 
raph / Ach komm, das muss schon 
hart sein... 

Ich würde nicht sagen, dass es hart ist. 
Ich bin dankbar, dass ich immer noch 
spielen darf, ich bin am leben, fıt und 
meine Stimme ist noch immer die alte. 
Ich kann hierher kommen und euch 
Leute meine Songs hören lassen. 

raph / Ja, da hast du auch wieder 
Recht. Was anderes: Lebst du immer 
noch in England? 

Yes. (singt) I'm living in the UK... 


raph / ...seit wann... 

...eVeryday... (lacht) 

Jefy / Wo denn? 

Im Nordwesten Londons. 

raph / Hast du da Kontakt zu anderen 
Reggae-Grössen? Winston Francis, 
Derrick Morgan, saisonal Prince Bus- 
ter — die Leben ja auch in London und 
Umgebung. 

Vor zwei Monaten bin ich mit Winston 
Francis in Spanien aufgetreten. Und wir 
hatten eine grossartige Show. 

Jefy / Owen Gray? 

Ja, mit dem bin ich auch in Kontakt, 
ebenso mit B.B. Seaton von den Gaylads. 
Und natürlich auch mit Dennis Alcapone! 
(Worauf er einen langen Hahnenschrei 
ausstösst.) Mit dem trat ich vor drei 
Monaten in Frankreich auf. 

raph / Kannst du von all diesen Auf- 
tritten leben? Kriegst du denn heute 
wenigstens endlich Tantiemen von 
den alten Stücken? 

Ja, kriege ich. Aber es ist sehr wenig. 
raph / Werden die von Trojan be- 
zahlt? 

Ja. Aber weisst du, in den frühen Jahren, 
'71, '72, '73 wurden sehr, sehr viele 
Reggae-Scheiben verkauft... 


Jefy / ...aber keine Tantiemen... 
Genau! Doch jetzt tröpfelt es langsam 
rein. Und die Shows helfen natürlich 
auch noch etwas Kohle reinzubringen. 
Ich liebe es live zu spielen! 

raph / Wo hast du eigentlich deine 
Tattoos her? (Jefy und ich lachen hä- 
misch, denn Daves Unterarm-Tattoos 
sind wirklich ziemlich mies...) Sind 
die noch aus Jamaika? 

Ja. 

raph / Echt? Das sieht ja eher so wie 
britische Hafenarbeit aus... 

Nein, das wurde gemacht als ich etwa 
17, 18 Jahre alt war. Ich war damals in 
einer rebellischen Phase und ein Freund 
von mir machte die Tattoos. Der hatte 
drei Nadeln, die er zusammenband, 
dann in die Tinte tauchte und so tüto- 
wierte er mich. Es blutete und blutete 
und dann entzündete es sich... 

raph / Wie hast du denn damals 
über die ganze Rude Boy-Geschichte 
gedacht? Die wurden teilweise ja 
auch als so eine Art rebellische Ro- 
bin Hoods und gesetzlose Rebellen 
gefeiert. Andererseits aber auch als 
gewalttätige Diebe und Mörder ver- 
dammt. Wo liegt die Wahrheit? 


Dazu kann ich folgendes sagen: Jeder 
der gegen dieses System rebelliert, 
gegen dieses "shistem" (Patois, zu- 
sammengesetzt aus shit und system 
— Anm. raph), das heisst gegen die 
Regierung, die versucht dich und mich 
zu kontrollieren... wir sind dann auto- 
matisch die schlechten Leute. Und alles 
wofür wir kämpfen, ist was zu essen 
und Gerechtigkeit. Und damals sah ich 
das klar so, denn ich war ja auch ein 
Rebell. Wie sollte uns die Gesellschaft 
vorschreiben, wie wir zu leben haben, 
wenn wir verdammt nochmals nicht mal 
wussten, wovon wir leben sollten? 

raph / Oh shit — hey, wir müssen nun 
zum Ende kommen, mein Tape läuft 
gleich aus... ist jetzt schon ne halbe 
Stunde. 

Echt? Schon? 

Jefy / Morgen seid ihr ja noch einmal 
in der Schweiz, wohin verschlägt es 
euch danach? 

(singt) "Then we go back to London yeah, 
we go back to England — where we are 
from... but we don't belong!" 

raph (lachend) / Was für ein Schluss- 
wort! Vielen Dank Dir für das tolle 
Interview. 


DAVE & ANSEL ON TOUR 


In ihrem empfehlenswerten Buch "Tighten up!" be- 
schreiben die beiden Autoren de Koningh und Griffiths 
die Story von Barkers im Interview angesprochener 
UK-Tour anno 1970. Sehr schön wird sie da im Übrigen 
in grellen Kontrast zu jener der Pioneers gesetzt. Die- 
se waren fast gleichzeitig in England unterwegs und 
scheinen mit guter Entlöhnung, schicken Limousinen, 
tollen Hotels, begeisterten Empfüngen und sonstigem 
Pi-pa-po, eine grossartige Zeit gehabt zu haben. Dave 
und Ansel hingegen mussten sich durch eines der düs- 
teren Schattentäler des halt doch nicht immer ganz so 
glamourösen Showbiz plagen: 


Wie Dave schon erzählte, machte er auf Anfrage Winston 
Rileys das Voiceover für den Rhythm von Double Barrel, den 


er persönlich übrigens für ziemlich schwach hielt, steckte 
seine 20 Mäuse ein und vergass die ganze Geschichte. Ano- 
ther day, another dollar. Doch diesmal nahm das Schicksal, 
aus welchem Grund auch immer, einen anderen Lauf: Denn 
nach ein paar Monaten klingelte bei einem aufgeregten 
Winston Riley das Telefon, am Apparat war Lee Gopthal 
von Trojan Records: Man müsse eventuell in England auf 
Tour gehen, Double Barrel stürme gerade die Charts. O-Ton 
Dave: "Ein paar Tage später klingelte das Telefon wieder 
und Riley sagte uns, dass wir nun sofort nach England 
aufbrechen müssten. Er nahm uns mit, kaufte jedem einen 
Bühnenanzug, besorgte mir einen Pass und schon sassen 
wir im Flugzeug. — Ich hatte nicht einmal Zeit, meiner Fami- 
lie zu sagen, dass ich nach England aufbreche!" (Tja, SMS & 
E-Mail waren damals noch nicht...) 


Der Empfang in England war dann eher frostig, und zwar 
im wortwörtlichsten Sinne, denn Dave — schwach in Geo- 
graphie, so scheint es — hatte weder Socken noch Jacke 
dabei. Zum Frieren jedoch keine Zeit, denn sofort nach 
der Landung hatten er und Ansel (Keyboard) zusammen 
mit ihren Begleitern Rad Bryan (Gitarre) und Bobby Davis 
(Background) sowie einigen mit Baströckchen bewehrten 
Pausenclowns aus Trinidad als Staffage und Backingband, 
bei /op of The Pops aufzutreten. Und das taten sie gar in 
der illustren Gesellschaft eines jungen Rod Stewart, der in 
jener Sendung ebenfalls einen Song ins Mikro trüllern durf- 
te. Mit nachhaltigerem Erfolg als unsere Helden... 

Für diese hiess es jetzt erstmal eine schäbige Bleibe 
aufzutreiben, für deren Miete sie übrigens selbst aufkom- 
men mussten. (Winston Riley, der alte Snob, war natürlich 
ebenfall mit von der Partie, zog es jedoch vor an besserer 
Adresse zu logieren.) Dafür erhielten sie von Trojan je 
40 £ die Woche, von denen Riley ihnen aber immer noch 
einen saftigen Anteil an die Flugtickets abzwackte. Gespielt 
wurden teils aufzehrende drei Shows pro Nacht und nach 
jeder mussten sie zum Wagen hetzen und sich während der 
Fahrt zum nächsten Auftritt verpflegen und umziehen. Dies 
mit dem "zum Wagen hetzen" ist mehr als nur ein Spruch, 
denn: "Unser Tourwagen war ein alter rostiger Rover, von 
dem man nicht mal mehr die ursprüngliche Farbe erkennen 
konnte — die Pioneers hingegen hatten einen richtigen 
Luxusschlitten. Wir gewöhnten es uns an, immer weit weg 
vom Konzertort zu parken, so dass uns niemand aus dem 
schrecklichen Ding aussteigen sehen würde." 

Inzwischen war die Band mit Jackie Paris (Drums) und Tre- 
vor Star (Bass) verstärkt worden, so dass man wenigstens 


eine vollständige Mannschaft stellen konnte. An den f- “ 


nanziellen Problemen jedoch ünderte das nichts. Die _ 
Band war stündig pleite und manchmal wurde gar / 
das Essen knapp. Oder die Kleidung... "Ich hatte » 
nur den einen Bühnenanzug und da war so ein Fan, 
der uns zu mehreren Gigs folgte — eines Nachts, 
als ich gerade wieder eine Tanzeinlage brachte, 
rief er auf die Bühne: 'He Dave, pass auf den An- j 
zug auf!‘ Da realisierte ich, was hier eigentlich 

los war und ich ging zu Winston Riley, um mit ihm = 
mal Klartext zu reden. Er und Lee Gopthal (Trojan 
Records, s.o. — Anm. Raph) gaben mir dann 1000 £ 
und... davon kaufte ich mir ein paar coole Klamotten." 


Bild links zeigt Dave (links) und Ansel. Stammt der heisse 
Mantel nun aus der Zeit vor oder nach den 1000 £? 


Nach etwa fünf Monaten war die Tour (endlich) vorbei und 
Riley und Ansel Collins flogen zurück in die sonnigeren 
Gefilde Jamaikas. Der Rest der Band jedoch rechnete sich 
in England bessere Chancen zum Broterwerb aus und blieb 
zurück. (In Jamaika war die Lage für Musiker inzwischen 
nämlich ganz übel. Schuld daran war insbesondere das 
aufkommende Versioning, hervorgerufen u.a. durch einen 
irregeleiteten Regierungsbeschluss, der die Verkaufspreise 
von 7"s limitierte und in grossem Spardruck bei den sich 
immer härter konkurrierenden Produzenten resultierte 
— siehe We Dare 7.) Einfach war es jedoch nicht und es 
begannen nun die wirklich harten Zeiten. Dave, der sein 
Zimmer kaum noch verliess, schrieb zu jener Zeit depressiv 
und desillusioniert den Track Money Is The Poor Peoples 
Cry. Ein Track der sich das Prädikat "autobiographisch" hart 
verdient hat. Erst als Barker bald darauf unter dem Namen 
Dave Collins bei Creole Records anheuern durfte, kam seine 
Karriere nochmals etwas ins Rollen. Doch auch das obercoo- 
le Shackatac kann nicht darüber hinwegtäuschen, dass wir 
nun definitiv die Zeit des Early Reggae hinter uns gelassen, 
die Tür in die Siebziger weit aufgestossen haben. Und wie 
immer ist dies für mich das heftig warnblinkende Signal den 
literarischen Stecker zu ziehen... Aus. Ende. (raph) 


n 


Johnny, Johnny Dollar 


01 net Ä = ur Lady, lady, lady 


JWhy do you holler 


shut the fuck up! ee 


Your Johnny Dollar 


Und noch ein Nachtrag zu Barker: Es bleibt 

reine Spekulation, aber ein Grund für Dave 
Barkers Wegzug aus Jamaika könnten auch die 
verdammten Nachbarn gewesen sein. Zumindest 


I can't get no sleep 
In this noisy street 
I've got to move 


finden sich in seinem musikalischen Vermächtnis (I've got to move) 
Indizien, die mich gewitzten Schlaumeier auf I've got to find me 
solches schliessen lassen. Allgemein ist ver- A quiet place 
düchtig, wie oft in Jamaika das "A Quiet Place"- 

Thema von Garnet Mimms gleichnamigem Song Theres a man next door 
wieder aufgewärmt wurde. Von lärmender With a radio and he plays it 


Nachbarschaft und schlaflosen Nächten wird da 
gesungen; Hilferufe aus einer Zeit vor Erfindung 
von Ohropax und schalldichtem Fensterwerk. 


All through the night 
Theres a couple in the 
Apartment above my head 
That don't do nothing 
But fuss and fight 


Tell me, where do you go 
When you got no dough 
There must be a way 

Dut of here 


But I've got to find 
Some peace of mind 
There must be a place 
That I can find 


Believe me when ] tell you 
Theres a cat that gets 

Under my window and 
He meows all the time 


Theres a drunk that wakes me 
In the middle of the night. 
Singing Sweet Adeline 


Oh, I've got to move 
(I've got to move) 
I've got to find me 
A quiet place 


I got to get away from 
This noisy street 


Als erster machte sich Prince Buster über Mimms Soul- 
klassiker her. Resultat war Quiet Place, das trotz seines 
Erscheinungsjahres (1967, glorious birth of sweet rock 
steady) noch ziemlich skalastig ist. So zog denn good old 
Dave Barker für uns Reggae-Freunde mit der im Interview 
schon erwähnten schönen Coverversion nach. 1970 war 
das, Johnny Dollar hiess das Teil und (dies für alle Studio 
One-Jünger) es war eine seiner wenigen Arbeiten für 
Coxsone Dodd. 

In der Zwischenzeit schienen aber auch die Paragons von 
ständigem nächtlichen Krach so arg gebeutelt worden zu 
sein, dass sie sich 1968 genötigt fühlten, ihrem Unglück 
zu musikalischem Ausdruck verhelfen zu müssen. Dabei 
liessen sie sich wohl von Mimms Text inspirieren, schufen 
aber ihren ganz eigenen Song. Und der ist nun wirklich 
das Mass aller Dinge in Sachen musischer Lärmklage. 
Denn mit Got To Get Away entstand (lüngst nicht nur 
meiner Meinung nach) einer der stärksten Songs der 
jamaikanischen Musikgeschichte überhaupt. Dem wum- 
mernden Bass am Anfang dieses Meisterwerkes kann 
sich niemand entziehen. Keine Chance. Wenn ich den ab- 
spiele, dann klirrt das Geschirr im Schrank, es zittern die 
Scheiben und meine Nachbarn verzweifeln nun ihrerseits. 
Ist also die perfekte Vergeltungswaffe; effektiv wie eine 
V2, die eben in des Nachbars Dachstock detoniert (und bei 
skrupellosem Einsatz auch mindestens so laut, hähü). 
"Leider" wurde der Song nicht von einem der beiden 
grossen Paragons-Producer produziert, womit die Herren 
Duke Reid und Coxsone Dodd gemeint sind. Nur deshalb 
kann das Teil trotz seiner schier unglaublichen Güte total 
untergegangen sein. Wenn nicht von Trojan Records vor 10 
Jahren auf dem wegweisenden "Skinhead Revolt"-Samp- 
ler verewigt, hätte Got To Get Away in der heutigen Szene 
wohl noch immer absoluten Insider-Status. 

Und das obwohl von diesem Killerstück etliche Versions 
produziert wurden. Denn eins ist klar: solch ein Leckerbis- 
sen wird von den Weltmeistern der musikalischen Zweit- 
verwertung nicht links liegengelassen. An erster Stelle 
stehen (wie die Hyünen) natürlich die leichenfleddernden 
Deejays, die sich anfangs der Seventies mit Vorliebe über 
die halbvergessenen Perlen der gloriosen Rock Steady- 
Ära hermachten (einmal mehr: siehe We Dare 7). Über Gor 
To Get Away haben sowohl I-Roy (Noisy Place) als auch 
— und hier schliesst sich der Kreis nun wieder — surprise, 
surprise: unser Dave Barker getoastet. Die Version von |- 
Roy ist eine klassische Deejayversion und kann sich dabei 
gänzlich auf die Stärke des Originals verlassen. Barker 
hingegen ist mit seinem Toasting-Stil fähig, dem Song der 
Paragons hier noch das krönende Sahnehäubchen aufzu- 


setzen. Wie er da lautstark mitleidet und -heult, klaut er 
John Holt & Co. zumindest ein kleines Bisschen die Show. 
Tja, die geschützten fünf glücklichen Besteller meiner 
letztmaligen Heft-CD wissen, wovon ich schreibe! Ist für 
mich die beste Version des Songs, hab sie sogar beinhahe 
noch etwas lieber als das Original. Und vielleicht ist sie 
sogar noch rarer als dasselbige. Hätte wiederum Trojan 
das Teil nicht vor zwei, drei Jahren endlich ins grandiose 
Deejay Box Set (und erneut... siehe We Dare 7) gepackt, 
viele Reggae-Nerds könnten heute noch nicht mit Sicher- 
heit sagen, ob es sich bei Barkers Singles / Got To Get 
Away und Johnny Dollar nicht doch um ein und denselben 
Song handelt. Tja, tut es definitiv nicht. q.e.d. _(raph) 


Der Vollständigkeit halber noch eine Aufzählung mir 
bekannter späterer Versions des Paragons-Tunes: Da war 
einerseits Dennis Brown (Man Next Door, 1978) mit einer, 
ganz dem Zeitgeist entsprechend, ziemlich lahmen Versi- 
on, genau wie der zughörige Dub auch. Viel besser kommt 
Quiet Place von Horace Andy (1975), das ziemlich nahe 
am Original bleibt und dem, und das ist so geil an dem 
Teil, von King Tubby & seinen Aggrovators eine Hammer- 
Dub-Version angehängt wurde. Da kracht und scheppert 
es dermassen gewaltig, dass meine armen Boxen beinahe 
die Schraube machen. (Haben die da während der Auf- 
nahme mit Heizungsrohren gegeneinander gefochten? 
Mit Handgranaten nach einander geworfen? Oder ist gar 
das Studio eingestürzt? Wie dem auch sei: Wenn meine 
Nachbarn einen solchen Krach veranstalteten, ich würd 
definitiv auch anfangen Klagelieder anzustimmen!) Der 
Song von Andy wurde dann im selben Jahr noch vom 
Deejay-Shooting-Star Dr. Alimantado in den beiden Top- 
Versions Poison Flour und / Shall Fear No Evil verbraten. 
Kleiner Geheimtip für Leute, die gerne mal über den 
Tellerrand hinweghören. 

Abstand nehmen darf man hingegen von jüngeren Pla- 
giats-Versuchen: So liess sich zum Beispiel Horace Andy 
von den aus Funk und Fernsehen wohlbekannten Massive 
Attack willig vergewaltigen. Aber auch szeneinterne 
Vertreter haben sich hier schon die Zähne ausgebissen: 
auf der ersten Rude Rich & The Highnotes Platte ist eine 
allerhöchstens passabel zu nennende Coverversion zu 
finden, die von der zugehörigen Dub-Version locker noch 
unterboten wird. Pures Schlafmittel. Besser hatten es 
da vor vielen Jahren Kalles Kaviar drauf, die den Song 
manchmal live zu spielen pflegten (ich lernte ihn so ken- 
nen und war hin und weg), dies aber schon lange wieder 
aufgegeben haben, da angeblich zu schwierig. Ts ts... 
üben, üben, sag ich da nur. 


The IF 


llettes 


Diese drei Mädchen sind mir ziemlich spät noch reingerutscht. Eine bescheidene 


Ehre, die sie sich dadurch redlich verdient haben, mit ihrem Meisterwerk That 


Lonely Feeling den riesengrossen Abräumer auf der ersten "Work Your Soul"-Compi- 


lation abzuliefern. Es handelt sich dabei um eine wunderbare Girlgroup-Version von 


Brenda Lee's 62er Pophit Here Comes That Feeling und war — ürger ärger — bis zur 


Veröffentlichung auf jener LP ein von mir eifersüchtig gehüteter Geheimtipp... Die 


Gaylettes haben ausser That Lonely Feeling zwar keine nennenswerten Soul-Smas- 


her mehr aufgenommen, sind aber während ihrer kurzen Schaffensphase rockstea- 


dymässig immer dermassen hart an den Gestaden der Soul-Musik entlang gesegelt, 


dass sie hier verdientermassen gewürdigt werden sollen. 


Ihre ersten Gehversuche machten die Gaylettes 1964. Obwohl 
eine Singleveröffentlichung auf Lyndon Pottingers Gayfeet 
Label resultierte, ging dem Girlgroup-Projekt ziemlich schnell 
der Schnauf aus und die Geschichte verlief vorerst mal im 
Sande. Nach einjühriger Kreativpause wurde mit frischen 
Krüften ein zweiter Anlauf genommen. Bandgründerin Beryl 
Lawson hatte sich mit Judy Mowatt und Merle Clemenson 
zwei neue Mitstreiterinnen organisiert, die sich fleissig 
zeigten und zusammen arbeiteten die drei hoffnungsvollen 
Ladys in täglichen Proben auf den grossen Durchbruch hin. 
Diesem Ziel kamen sie 1967 — Achtung: Klischee, Klischee 
— allerdings weniger durch ihr musikalisches Talent und die 
harte Arbeit, als viel mehr dadurch näher, dass Leadsängerin 
Judy Mowatt — damals übrigens erst süsse fünfzehn Jahre 
alt — ein Techtelmechtel mit W.I.R.L.'s (remember the Blues 
Busters Story...) Soundingenieur Lynford Anderson begann. 
Dieser, ganz der Kavalier, setzte sich fortan stark für die Girls 
ein und vermittelte die Gaylettes als Erstes gleich mal sei- 
nem Busenfreund Lee Perry für nen Background-Job. Musiker 
Perry hatte sich eben erst von seinem Produzenten Joe Gibbs 
getrennt (was in Kürze im Song People Funny Boy verarbeitet 


werden sollte) und musste jetzt lernen, auf eigenen Füssen 
zu stehen. Ist nicht einfach. Und so leistete er sich mit dem 
eindeutig-zweideutigen How Come (You Come When I Come) 
einen klassischen Fehlstart. Der Titel sagt alles, totaler 
Heuler, für den die Gaylettes den Hintergrundgesang nur 
widerstrebend gemacht haben dürften. Ihre erste Präsenz 
auf Vinyl zwar, aber man munkelt, die Mädchen hütten sich 
nur zu gerne von dem versauten Stück distanziert und seien 
sehr, sehr froh gewesen, dass diese Single floppte. So ein 
Song war/ist für angehende Musikerinnen wohl das Pendant 
zu diesen notorischen Nacktfotos, die den Beginn so vieler 
Filmstarletkarrieren zieren... 

Ob Mr. Anderson erpicht darauf war, seinen Fehler wieder 
gut zu machen? Auf jeden Fall besorgte er den Gaylettes 
nun einen guten Vertrag bei Federal Records, wo sie nicht 
nur regelmässig als Backgroundsängerinnen fungierten, 
sondern mit ihrer ersten Eigenveröffentlichung auch gleich 
mal nen Top-Hit landeten: Das von Henry Buckley verfasste 
Silent River Runs Deep (mit der B-Seite You're My Kind Of 
Man) soll in Jamaika eine der bestverkauften Scherben des 
Jahres 1968 gewesen sein. Ebenfalls sehr erfolgreich war 


die nachfolgende Single / Like Your World, geschrieben von 
Lynford Anderson persönlich, der sich hier nun wirklich ins 
Zeug legte... Diese Veröffentlichung war mit der einleitend 
abgefeierten B-Seite /hat Lonely Feeling gesegnet. Absolut 
geil! Und so ging es nahtlos weiter: /f You Can't Be Good Be 


Jamaican Soul Stars _. pt, 3 


Careful, (There's) Something About My Manund Take A Chan- : „* 


ce On Me bescherten den Mädels und ihrem Produzenten 
Anderson ein ebenso arbeitsreiches wie grandioses Jahr. 
Während man Something About My Man und YoureMy 
Kind Of Man noch einigermassen klar den Soul-/Pop- 
Balladen zuordnen kann, wird es beim restlichen Kram 
schon schwieriger. Ist eigentlich Rock Steady, der aber 
— ich wiederhole mich — zuweilen, dem erstklassigen 
Girlgoup-Gesang sei Dank, dermassen hart auf der Kante 


zum Soul reitet, dass, wie z.B. bei /f You Can't Be Good..., ” 


eine musikalische Zuordnung (zumindest für Akkustik-An- 
alphabeten wie mich...) nicht mehr möglich ist. Ist ehrlich 
gesagt auch Schnuppe — denn Soul hin oder Rock Steady her, 
im Endeffekt ist das einfach grossartiges Material! 


Gaylettes also great in sixtyeight, doch auch als das neue 
Jahr anbrach und Rock Steady endgültig zu Grabe getragen 
wurde, bekundeten die Mädchen keine grosse Mühe sich 
anzupassen und erwiesen dem neuen Reggay-Beat mit einer 
furiosen Early Reggae-Version von Dusty Springfields Son Of 
A Preacher Man ihre Reverenz. Ein echter Smasher, der auf 
der B-Seite übrigens erneut eine gänsehauterzeugende Soul- 
schnulze spazieren führte: That's How Strong My Love Is. (Im 
Original von 0.V. Wright, wobei sich die Gaylettes jedoch eher 
an die Zweitversion von Otis Redding anlehnten... dies als 
Randbemerkung für alle Memphis-Soul-Fetischisten.) 

Nun, wäre allein mein Musikgeschmack massgebend, ich 
könnte mit gutem Gewissen behaupten, die Gaylettes hätten 
sich nach all diesen tollen Veröffentlichungen mit einem 
kleinen Desaster verabschiedet. Doch unerklärlicherweise 
kam ihre Reggae-Version von Stevie Wonders beschissenem 
Yester-Me, Yester-You, Yesterday ganz gut beim Publikum an. 
Und trotzdem: faktisch auf dem Höhepunkt der Karriere, den 
grossen Erfolg in Reichweite, war Sense. Judy Mowatt wurde 
von ihren Mitstreiterinnen, die beide in den U.S.A. ein neues 
Leben beginnen wollten, schmühlich im Stich gelassen. Womit 
mal wieder ein Indiz dafür gegeben sei, wie attraktiv eine 
Existenz als selbst leidlich erfolgreicher jamaikanischer 
Musiker gewesen sein muss... Rette sich wer kann! Aber 
eigentlich hatten die beiden ja Recht. Man soll die Party dann 
verlassen, wenn es am Schönsten ist. Und so bleiben die Gay- 
lettes als grossartige Sixtieskapelle in Erinnerung, der die 
ganzen Peinlichkeiten der Siebziger erspart geblieben sind. 


Karriere 
übrigens wurde durch das Ende 
der Gaylettes keineswegs geknickt. Auch wenn sie vorerst, 
um ihren Federal-Knebelvertrag zu umgehen — war wohl 
nicht mehr mit Anderson zusammen, hühü —, einige Songs 
unter Pseudonym aufnehmen musste. Bald nämlich fand 
sie als Mitglied der I Trees (und somit Backgroundsängerin 
von Bob Marley und seinen Wailers) zu grossem Erfolg, 
wurde — shocking! — als erste jamaikanische Sängerin, 
die Rastalocken spazieren führte, zur Stilikone, setzte sich 
stark für die Frauenrechte ein, produzierte ihre Alben zum 
Teil selbst, blieb dabei für moderne musikalische Einflüsse 
immer offen, brachte es so als erste jamaikanische Artistin 
zu einer Grammynomination, betrieb ein eigenes Label und 
gilt, auch wenn sie sich in den letzten Jahren aufgrund eines 
religiösen Rückbesinnens (ebenfalls erfolgreich) aufs Gospel- 
singen verlegt hat, nach wie vor als ein Vorbild für viele junge 
jamaikanische Performerinnen. (raph) 


The Gaylettes featuring Judy Mowatt — 
CD — Demon Westside 

Ich machs kurz: Die ersten 10 Songs sind im nebenstehenden Artikel 
allesamt beschrieben und — ihr habts ja gelesen — sehr schön! Mit der 
ebenfalls erwähnten Ausnahme zumindest. Der Rest ist Solomaterial 
von Judy Mowatt (z.T. unter den aufgezwungenen Pseudonymen Julie 
Anne oder Julian) aus den Jahren 1971 bis 1973 und krankt an den 
üblichen Symptomen jener Zeit: einer gewissen Lahmarschigkeit. 
Obwohl einige der Songs schon ganz hübsch sind, wie ich grummelnd 
eingestehen muss. Argerlicherweise kein Vinylissue, aber dafür we- 
nigstens gute Linernotes. (raph) 


We Shall Sing 


Ri-d 


Mr. Symarip — The Skinheads Dem A 


Come LP/CD-Liquidator Records 


Der alte Wahlschweizer Roy Ellis AKA Mr. 
Symarip zehrt noch immer vom zweifelhaften 
Ruhm, der von seinem quasi-legendären 
"Skinhead Moonstomp" Album (1970) her- 
rührt. Doch seien wir mal ehrlich: Würe diese 
LP anders betitelt gewesen und streckten uns 
auf dem Cover nicht fünf halbwüchsige Skins 
ihre Zahnlücken entgegen, dann würde nach 
dieser Platte doch kein halbwegs nüchterner 
Hahn krühen. Und nun, 36 Jahre später, ver- 
sucht man die Geschichte 1:1 zu wiederholen: 
Man nehme belanglose Melodien und ein 
lahmarschiges Songwriting, lasse dann aber 
elegant in jeden zweiten Songtext das x-fach 
wiederholte Wort "Skinhead" einfliessen und 
schon klappts doch locker mit nem neuen 
Kassenschlager... Aber nicht mit mir, mein 
lieber Mann. Die Songs 1 bis 12 habe ich ja 
noch einigermassen schmerzlos ertragen 
können (nicht mehr und nicht weniger), 
aber bei der Nummer 13 hauts mir dann den 
sprichwörtlichen Schnuller raus: Der Song (a- 
ravan Queen ist ein absoluter Heuler, dessen 
Beat irgendwo zwischen Rock Steady, Lovers 
Rock und Ethno-Pop in einer schmutzigen 
Regenpfütze ertrunken sein muss. Das ist 
so was von kanonenschlecht, dass es richtig 
aggressiv macht. Und der Text... da kotze 
ich gleich über meine Tastatur. Jeder Skin- 
head, der so sich so was kauft, soll sich doch 
bitte endlich outen und sich die verdammten 
Hippiezotteln wachsen lassen, von denen er 
wahrscheinlich schon so lange träumt. Was 
für ein Mülll (raph) 


Laurel Aitken — Superstar 
CD/LP— Liquidator Records 


Beginnt mit einer zwar etwas belanglosen 
aber eigentlich ganz netten R&B-Ballade. 
Doch schon ab Song zwei läuft die ganze 
Operation hier gewaltig aus dem Ruder: Ein 
angerootster Latin-Disco-Beat malträtiert 
meine sensiblen Gehörgänge. Lorenzo lässt 
seinen kubanischen Wurzeln etwas Auslauf 
und stellt seine Spanischkentnisse unter Be- 

weis. Besser wird's nicht mehr. Eine wilde An- 


1; Al. 


RTV Lewis 


sammlung von Tracks, die zwischen Schnarch- 
nasen-Roots, Pseudo-Pop-Reggae und World 
Music pendeln; zwei, drei Mal "aufgelockert" 
durch ein an sich akzeptables Ska- oder Soul- 
stück, das jedoch jeweils gleich wieder durch 
das Gequietsche eines diabolisch miserabel 
klingenden Achzigerjahre-Keyboards in den 
elendstiefen Abgrund mitgerissen wird, den 
dieser Longplayer unter meinen Füssen 
auftut. Hab zweimal versucht, das Teil hier 
durchzuhören. Zweimal no fuckin' chance. 
Totale Kapitulation. Nennt mich ein Weichei, 
aber so was muss ich mir nicht antun. Hier 
hat man nun wahrscheinlich jene letzten 
Tracks zusammengetragen, gegen deren 
Veröffentlichung sich Laurel Aitken selbst 
zu Lebzeiten (hoffentlich) noch mit Händen 
und Füssen gewehrt hat. Ich nenne so was 
Leichenfledderei. (raph) 


Juzzbo — Born Blue 


CD/LP— Liquidator Records 


Nachdem ich dem von mir sonst so sehr 
geschätzten Liquidator Label schon zwei 
vernichtende Kritiken anhüngen musste 
(sorry for hat), hoffte ich mit Jazzbo etwas 
Wiedergutmachung leisten zu können. Von 
dieser Berliner Ska-Jazz-Crew habe ich 
schon zwei oder drei Tonträger im Keller 
(unglaublich aber wahr: seit April '07 und 
meinem Umzug in den Moloch Zürich steht 
platzeshalber meine gesamte LP-Sammlung 
im Keller... tradgedy!) und irgendwie habe 
ich die als ganz gut in Erinnerung. Aber 

wenn ich mir das jetzt so durchhöre, 

dann muss ich ehrlich zugeben, dass der 
Kick-Ass-Faktor ziemlich tief liegt. Was 


Materie (habe erst kürzlich wieder ein Foto 
von mir in der Hand gehalten, von ca. 1998, 
auf dem ein New-York-Ska-Jazz-Foundation- 
Aufnüher meine Jeansjacke ziert) versichern, 
dass es sich hier mit um die besten Vertreter 
ihrer Zunft handelt. Alles rein instrumental 
und gekonnt. Trotzdem schnarchnasig. (raph) 


Transilvanians — s/t 


MCD / 7" — Ejecutor Records 


Ebenso blutrünstig betitelt, aber dennoch 
nicht mit Liquidator Records zu verwechseln, 
ist Ejecutor, ein zweites cooles spanisches 
Label. Und das schickte mir vor langer Zeit: 
5 x Neotrad-Ska und Reggae im Stile der 90er 
Jahre, wie er zwar auf meiner Speisekarte 
nicht zuoberst steht, mir aber trotzdem bes- 
tens reinläuft. Hab das Teil zugegebenermo- 
ssen erst monatelang schmählich in ner Ecke 
Staub fangen lassen, aber als es dann im 
letzten Sommer vor dem Militärdienst darum 
ging, den iPod® mit neuer Musik für lange 
Stunden auf nächtlicher Wache zu speisen, 
da hab ich mir diese Songs draufgezogen. 
Und wow! Songwriting ist catchy, gespielt 
wird sehr, sehr lässig und die Sängerin macht 
bei ihren drei Auftritten — ob in englisch oder 
spanisch — einen guten Job mit anstündig 
Stimmvolumen und rauhem Charme. Insbe- 
sondere die Coverversion von Moonlight Lo- 
ver kommt äusserst gekonnt, mit fast schon 
aggrolitesesker Orgel. Top. (raph) 


Aggrolites — Reggae Hit L.A. 
CD — Hellcat Records 


Last second review: Der bescheuertste 
Hidden Track ever (tötet alle Hidden Tracksl), 
aber trotzdem absoluter Kaufzwang! Der 
Track Faster Bullet ist obergott und der Rest 
fast nicht minder. Verdammte H-a-m-m-e-r- 
s-c-h-e-r-b-e! (raph) 


ich von Jazz halte, wurde irgendwo in __®_ 


diesem Heft schon dezent angedeutet &* 
und Ska, insbesondere neumodischer % 
— und sei er noch so traditionell 
— reisst mich ebenfalls nicht von den 


Socken. Mische beides zusammen und F = 


... naja, viel besser wird's dadurch 
auch nicht. Aber bestimmt gibt's 
Leser, die auf Ska-Jazz stehen und 
denen kann ich — trotz inzwischen 
anderer persönlicher Preferenzen 
— dank profunder Kenntnis der 


Eins vorweg sei all jenen gesagt, die mir hier blöd kommen 
möchten, von wegen "wie kann man nur in die USA fahren, al- 
les Idioten und blablabla. ..": Fickt euch ins Knie ihr Scheiss- 
Hippies. USA rules! Aber immerhin habt Ihr Glück, dass für 
diesen letzten Artikel im Heft der Platz bei weitem nicht mehr 
reicht, um all die coolen Orte und Sachen zu schildern, die 
wir von Georgia, South Carolina über Tennessee, Mississipi, 
Louisiana bis nach Texas gesehen und erlebt haben. Von 
deprimierenden Samstagabenden auf heruntergekommenen 
Casinoschiffen im Nirgendwo des Mississipideltas bis hin zu 
Konzerten von Avengers und Bobby "Blue" Bland in der "live 
music capital city of the world" Austin, Texas. 

Na ja ein paar Worte vielleicht noch zum Herzstück unserer 
Reise: Memphis, Tennessee. Ein mythischer Name. Home Of 
The Blues And Birthplace Of Rock'n'Roll. Diese Stadt hat 
ein musikalisches Erbe, das Dich zu erschlagen droht. Und 
wir sprechen hier nicht von Elvis. Auch wenn der natürlich 
ein Teil davon ist. Doch im Gegensatz zu Jim Jarmush's Film 
"Mystery Train" (zwar kein Killerstreifen, aber immerhin mit 
Joe Strummer in einer der Hauptrollen und mit seiner spezi- 
ellen Stimmung doch einer der eigentlichen Auslöser unseres 
Reiseplans), in welchem zwei japanische Teenies in Memphis 
ehrfürchtig den Spuren des Kings nachzugehen versuchen, 
waren wir beiden Swiss Kiddies auf der Suche nach dem 
Mythos von Soulsville U.S.A. — der Legende von Stax Records. 
Lebendig in Form eines Museums, das keine Wünsche offen 
lässt. Schon bei der cineastischen Intro-Sequenz musste ich 
ein kleines Trünchen der Ergriffenheit im Auge zerdrücken. 
Für das Museum wurde der ganze Studiokomplex, der in den 
achtziger Jahren abgerissen worden war, komplett neu aus 
dem Boden gestampft und originalgetreu wieder aufgebaut. 
Als wäre das Teil nie weg gewesen. Anschaulich werden 
nun anhand unzähliger Erinnerungsstücke der Aufstieg und 
Fall von Stax nachgezeichnet; vom einzigartigen familiären 
Kleinbetrieb, der sich um Fragen der Hautfarbe keinen Deut 
kümmerte und sich seines Erfolg lange gar nicht bewusst 
wurde, bis hin zum heftig die Black Power proklamierenden 
Multimillionendollarunternehmen, das sich total grössen- 
wahnsinnig selber in den spektakulären Totalruin getrieben 
hat. Wobei der Schwerpunkt schönerweise deutlich auf den 


Reb & ich cruisten im vergangenen Oktober für zwei Wochen 
(kreuz und) quer durch die baumwollbefelderten Weiten der 
U.S.amerikanischen Südstaaten. Die Entscheidung für unsere 
nicht eben glamouröse Reisedestination erwuchs einer im 
Vorfeld zwar schon grossen, aber doch eher oberflächlichen 
Freude am Southern Soul, aus der im Laufe der Reise eine tiefe 
Faszination werden sollte. 


früheren Jahren liegt, wo Stax so etwas wie die sympathische 
Antithese zum durchkalkulierten Motown-Imperium war. 

Wie unglaublich die Existenz dieses von Schwarz und Weiss 
gemeinsam betriebenen Unternehmens war, zeigte sich beim 
anschliessenden Besuch des Civil Rights Museums in den 
Räumlichkeiten des ehemaligen Lorraine Motels, auf dessen 
Balkon 1968 Marthing Luther King jr. erschossen wurde. Was 
in den Sixties und während dem Civil Rights Movement hier 
im Süden der USA abging, ist schlicht grausam und entwürdi- 
gend. Auch wenn ich alle Superlative schon für die Stax-Aus- 
stellung gebraucht habe, dieses Museum ist das beste, das 
ich jemals gesehen habe! Absolut grossartig aufgemacht mit 
einer unglaublichen Detailfülle von Informationen zu einem 
Thema, das dir wirklich unter die Haut geht. Immer nen di- 
cken Kloss im Hals und kalte Wut im Bauch... (raph) 


Wer mehr hören will: Einen ausführlichen Reisebericht 
gibt es als Hörbuch (bzw. Podcast) auf www.wedare.ch. 
Wow, wow, wow. We Dare goes echt Multimedia! 


Peter Guralnick —- Sweet Soul Music 
Eine passendere Ferienlektüre hätte ich nun wirklich nicht finden 
können. Der Klappentext umschreibt den Inhalt dieses Buches fol- 
gendermassen: "Here in a narrative that captures all the tumult and 
liberating energy of a nation in transition, is the story of the legen- 
dary performers — Sam Cooke, Ray Charles, Jumes Brown, Solomon 
Burke, Aretha Franklin, Otis Redding, and Al Green among them 
_ who merged gospel and rhythm and blues to create Southern soul 
music. Aber es ist nicht nur die (oftmals tragische) Story der gros- 
sen Namen des Southern Soul. Es ist auch die Geschichte von vom 
grossen Erfolg total übergangener Sänger wie Spencer Wiggins 

0. V. Wright oder James Carr. Und auch die Geschichte der nach 
unbekannteren, zumeist weissen Jungs, die gar nicht wussten, wie 

ihnen geschah. Die Geschichte von Chips Moman, Dan Penn, Rick 

Hall oder Steve Cropper, die — Tag und Nacht in den Studios von 


Nachträglich, back in old cold Switzerland, frisch erholt und 
mit etwas Zeit zur Reflektion habe ich mich ja etwas geärgert, 
die vielleicht einmalige Chance nicht wahrgenommen zu 
haben, mir Graceland reinzupfeifen. Aber tatsächlich wurde 
ich für dieses Versäumnis kurz nach unserer Reise doch 
noch ein kleines Bisschen entschädigt. Ein paar Tage nach 
unserer Rückkehr zog ich nümlich an einem verregneten 
Samstagnachmittag los, mir im grauenhaften Einkaufszent- 
rum Letzipark, nicht weit von unserer Bleibe entfernt, einen 
Zombie-DVD reinzuziehen. Nun müssen diese peripheren 
Shoppingcenter ja immer hart um ihre Kundschaft buhlen 
und selbst im angejahrten Letzipark wird versucht, dem 
Kunden den Einkaufstrip als kleinen Event zu verkaufen. Und 
so waren die geschäftstüchtigen Betreiber in jener Woche 
nicht verlegen ganz tief in die Mottenkiste zu greifen und 
doch tatsächlich eine ziemlich passable Elvis-Ausstellung in 
die Gänge dieses Konsumtempels zu zaubern. Und ha, ein 
Sahnehäubchen gab's noch mit dazu, denn — wie grosse 
Plakate überall verkündeten — jeweils zu voller Stunde 
war "Show-Programm mit den besten Elvis-Imitatoren der 
Schweiz" angesagt. Und ich Glücklicher spazierte doch 
tatsächlich zur rechten Zeit in den Laden. It may not be 
Memphis but... Eingeklemmt zwischen dicken Hausfrauen, 
gestresst wirkenden Ehemünnern, Grossvätern in Turnhosen 
und quengelnden Kindern bin ich tatsächlich ein paar Songs 
lang hängen geblieben. Gar nicht mal schlecht die Knaben, 
die da den Hüftschwung vorexerzierten. (Der eine von denen 
— Johnny Winters, Showsänger — war übrigens mal, dies als 


Bfetlifein]TelxFlülfe) 


Stax, Fame, Goldwax, Hi oder American — 
möglich machten. Ein grossarti 
Highlights; wie zum Beis 
der (Sitting on the) Dock 
dings Tod oder den Erinn 


den Southern Soul erst 
ges Buch mit einigen unglaublichen 
piel dem detaillierten Augenzeugenbericht 
Of The Bay-Session zwei Tage vor Otis Red- 
erungen an die vielleicht noch legendürere 
Session von Aretha Franklins / Never loved A Man (The Way I Love 
You), wo man nach Aufnahme der A-Seite aus Begeisterung ein paar 
Flaschen köpfte, um sich zuzuprosten, dann aber — die Hülfte der 
Belegschaft besoffen — an der Aufnahme einer B-Seite dermassen 
kläglich scheiterte, dass die Euphorie nicht nur in Frustration 
umschlug sondern auch in einen handgreiflichen Streit eskalierte 

der die bis anhin so fruchtbare Zusammenarbeit zwischen Fame 
und Atlantic Records beendete... 430 Seiten auf englisch zu lesen 

ist tough. Aber wer sich für Southern Soul interessiert, dem sollte 
dieses Buch notfalls sogar einen Sprachkurs wert sein. (raph) 


überflüssigste Klammerbemerkung des Heftes überhaupt, 
ein Vormieter von mir und meiner Family...) In Kreisen tra- 
ditionell orientierter Skins und rotzender Punks gilt der King 
ja häufıg als eine Art musikalischer Antichrist. Glaubt man 
einschlägigen Zeitzeugenberichten, soll es, als der arme Mr. 
Presley sich wenige Tage vor meiner Geburt mit einer Über- 
dosis ins Jenseits beförderte (ja, mir ist die Idee auch schon 
gekommen, dass ich seine Reinkarnation sein könnte — aber 
wenn ich mich dann wieder so singen höre... eher nein) 
für die englischen Punks zur liebsten Beschäftigung gehört 
haben, die Wände des Königreichs mit "Elvis Is Dead" Schrift- 
zügen zu verunzieren und so der todtraurigen Allgemeinheit 
der Hausfrauen den Finger zu zeigen. Nicht nett. Ich halte es 
da eher wie Joe Martin der junge Punkrocker, der sich in John 
Kings Roman "Human Punk" beim Anblick solcher Grafittis 
seine Gedanken macht: 'He died last week. Mum was crying 
and playing his records all day. | know he got a lot of stick, 
the paper slagging him off for being fat, and the punks for 
being rich. But | always liked him. Elvis was the king. Can't be 
denied. You didn't have to be a Teddy boy to listen to Elvis. He 
was an ordinary bloke, a truck driver who loved his mom and 
lost his twin brother. He made a record for her and got rich, 
wanted to sit around and eat peanut-butter-and-jam sandwi- 
ches when he got older. So they made jokes about him.’ Klingt 
doch eigentlich ganz sympathisch, nicht!? Muss mir echt mal 
ne Scherbe vom King besorgen. Der hatte es schon drauf, 
der Song Hound Dog zum Beispiel ist grossartig. Und zeugt 
davon, dass von Gospel über Blues, R&B und Soul bis Country 


und Rock 'n' Roll schlussendlich eben halt doch alles aus ein 
und der selben Küche kommt. Schön gewürzt mit dem wohl 
einzigartigen Spirit der Südstaaten... like it or not. 


Warum ich mir übrigens an jenem Samstag unbedingt einen 
Zombiemovie reinziehen wollte, ist auch noch eine Erwäh- 
nung wert. Das hing nämlich mit der Lektüre eines Buches zu- 
sammen, das ich mir — Reisen soll und muss schliesslich auch 
bildend wirken — in Austin reingezogen habe: "The Zombie 
Survival Guide — Complete Protection From The Living Dead". 
Mehr als 200 Seiten Überlebens-, Verteidigungs- und Ge- 
genangriffsstrategien im Falle eines Zombieausbruchs. Von 
Klasse I (kleiner, lokaler Ausbruch) bis 3 (totale Apokalypse). 
Wie zum Beispiel säubert man nach erfolgreicher Meisterung 
einer Zombiekrise die umliegenden Gewässer von etwaig 
reingefallenen Untoten? Muss man wissen. 

Als frischgebackener Experte fühlte ich mich nun natürlich 
höchst motiviert, mich durch die einschlägigen Zombiefilme 
durchzusehen und dabei zu analysieren, welche unerlässli- 
chen rules of survival die Zombiefilmopfer gebrochen haben, 
um den grausamen Filmtod zu erleiden. Tja, hätten die nur 
ebenfalls das oben erwähnte Buch gelesen... Andererseits 
wiederum wären dann Horrorfilme stinklangweilig. In diesem 


Zusammenhang empfehle ich übrigens gerne auch eine 
ebenfalls sehr hilfreiche und ehrlich gesagt auch um einiges 
witzigere Lektüre als der genannte — im wahrsten Sinne des 
Wortes, hähü — knochentrockene (aber äusserst informative 
und im Ernstfall natürlich unermesslich wertvolle) Zombie- 
wälzer: Ich spreche von "How To Survive A Horror Movie" ei- 
nem grossartig aufgemachten Büchlein von Grahame-Smith. 
Doch zurück zu meinem Samstagabend: Unglaublich welche 
Vielfalt von Zombiefilmen es gibt! Klar da sind einerseits die 
Klassiker wie "Night of The Dead", "Dawn of The Dead" oder 
"Land of The Dead" aber dann gibt's noch tausend Spielarten 
mit so originellen Titeln wie "Plane of The Dead", "Jail of The 
Dead", "School of The Dead" und so weiter und so fort. (Wei- 
terer schlauer Hinweis an dieser Stelle: Watch out for "Diary 
Of The Dead", der bald in die Kinos kommt, soll der beste 
Streich des Zombieveteranen Romero sein und hat selbst in 
der Zeitschrift Economist ein Hammerreview abgeholt...) 
Meine Wahl fiel dann auf ein eher komödiantisches Werk, 
nämlichen den englischen Streifen "Shaun of The Dead", den 
ich — und schon wieder eine (hoffentlich letzte) Empfehlung 
an Euch — hiermit für eine der besten Szenen der Filmge- 
schichte adeln möchte: Wie die beiden Hauptprotagonisten 
versuchen, sich der Zombies mittels ihrer heissgeliebten 
Schallplattensammlung zu erwehren ist grandios! Was hab 
ich mich gekringelt. Hoffentlich passiert mir das nie. (raph) 


PS. Doch noch eine allerletzte Empfehlung, sorry. Der Autor 
des Zombie Survival Guides, Max Brooks, hat inzwischen 
einen Titel nachgelegt: "Stories From World War Z — An Oral 
History Of The Zombie War". Sehr geill 


Jeder kennt diese ganzen fancy veganen Tofu-Rezepte in den einschlägigen 
Punkrock-Gazetten, mit all dem Gemüsezeug, tausend Zutaten und viel Pipapo. 
Da wird's mir schon beim Lesen der Rezepte schwindlig. Spätestens mit 
Fanzines wie dem Rinn' Inne Pann oder Dontouchmetomato hat die kulinarische 
Wissensvermittlung den Sprung auch in die Skinheadszene geschafft. 

Treffend auf das Zielpublikum adaptiert natürlich, mit gefüllten Saumägen 
und ähnlich deftiger Kost. Aber noch immer fuckin' complicated. Oi, meinen die 
etwa, wir können es uns leisten, stundenlang in der Küche rumzuhängen, 

wo wir doch in den Hinterhöfen des Quartiers rumhüngend unsere Street- 
credibility unter Beweis stellen müssen? — Aber kein Problem, das We Dare 
schafft Abhilfe. Denn: Hier kochen Jungs von der Strasse. 


(zum Sammel } 


«uvm Lori Han 
Tlri-[ood!» 


Man nehme eine Dose geschülter Tomaten und eine Dose roter Kidney- 
Bohnen. Das Ganze in ne Pfanne gehauen und nach Belieben leicht 
köcheln lassen. Pfeffer und Tabasco lassen sich im Gewürzschränk- 
chen bestimmt auch noch auftreiben und schon ist das Teil 
servierbereit. Mmmmhhh. (Gewisse Snobs würden die ganze 
Chose jetzt noch mit einer Prise Bouillon (AKA Brühe) 
"verfeinern", aber das ist dann doch schon voll zuviel 
des Guten für das authentische Street Kid.) Nun 
schnell den TV angezappt und stilvoll direkt aus 
der Pfanne gelöffelt (Achtung heiss!), dann 
muss man nachher keinen Teller abwaschen. 


Fazit: Dieser Eintopf ist in seiner wildwestmässi- 
gen Einfachheit vielfach erprobt, schmeckt ganz gut 
und, wow, vegetarisch ist er auch noch! Können sogar 
die Punks 'von naschen. Die Redaktion verteilt vier 
von fünf Gourmet-Sternchen. 


Wege ein 


